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INTRO
Es incuestionable la importancia de la arquitectura para 
el desarrollo de las sociedades históricas. Su presencia y 
su evolución determinan elementos fundamentales para la 
existencia de estas mismas sociedades, desde la protección 
y el refugio más primordiales o el ordenamiento de la vida 
social hasta la trasmisión y promoción de valores identita-
rios, ya sean culturales, estéticos o políticos.
Pese a que la arquitectura esté ampliamente consolida-
da como componente esencial de la existencia humana, 
el dibujo arquitectónico pasa, no obstante, humildemen-
te desapercibido en el proceso de creación y producción 
arquitectónica. El dibujo es el paso inicial, el gesto que 
plasma visualmente ideas y conceptos tridimensionales 
que, posteriormente, vendrán a ser las grandes construccio-
nes de una sociedad en su tiempo.
En este sentido, la exposición Archipaper. Dibujos desde 
el plano, promovida desde la Dirección de Relaciones Cul-
turales y Científicas de la Agencia Española de Coopera-
ción Internacional para el Desarrollo (AECID), ilumina la 
importancia del dibujo arquitectónico: traduce visualmente 
la complejidad de las ideas de sus creadores; posibilita la 
comprensión que finalmente convertirá una imagen en un 
espacio habitable a enormes escalas; representa la ruptura 
con, o bien la consolidación de, valores diversos en una 
sociedad, pasando por formas, colores y texturas, hasta 
alcanzar principios como la moralidad, la justicia, el bien 
común, la demostración de pujanza política o económica 
o, incluso, la capacidad de superación humana frente a la 
historia.
A través del dibujo, accedemos al trabajo de los jóvenes 
arquitectos españoles, y percibimos la excelencia de una 
generación que ha vivido, en palabras del comisario Mario 
Suárez, el “refilón del boom inmobiliario”. Un grupo que 
ya ha alcanzado amplio reconocimiento internacional, 
demostrado por premios como el León de Oro en la Bie-
nal Internacional de Arquitectura de Venecia o el Premio 
Pritzker para RCR Arquitectes.
Esta generación, enmarcada rigurosamente por Archipa-
per. Dibujos desde el plano, esboza a través de sus pro-
yectos un importante giro en la concepción del quehacer 
arquitectónico frente a sus predecesores. Entender y poten-
ciar las facetas estéticas y políticas de la creación en la 
arquitectura, a la vez que promocionar una perspectiva 
artística sobre la misma, son matices que parecen marcar el 
trabajo de los arquitectos presentes en la exposición. 
Mi más sincero agradecimiento a todos ellos, por su gene-
rosidad a la hora de preparar este proyecto; también, y 
muy especialmente, al comisario Mario Suárez, quien lo ha 
ideado y concebido desde su origen, dedicándole un enorme 
esfuerzo y dedicación. Un esfuerzo que, sin duda, ya ha 
valido la pena.
The importance of architecture to the development on his-
torical societies is undeniable. Its presence and evolution 
determine fundamental elements to the existence of these 
societies, from the upmost primary shelter and refuge or 
social life structuring systems, up until the promotion and 
transmission of identity values, whether cultural, aesthet-
ical or political. 
However architecture is broadly established as an essential 
component of human existence, architectural drawing is, 
on the other hand, modestly concealed within the archi-
tectural process of creation and production. Drawing is the 
initial step, the gesture that visually depicts tridimensional 
ideas and concepts which, ultimately, will become the great 
constructions of a society in its times.
In this sense, Archipaper. Blueprint Drawings, an exhibi-
tion promoted by the Directorate for Cultural and Scientific 
Relations at the Spanish Agency for International Devel-
opment Cooperation (AECID), sheds light on the impor-
tance of the architectural drawing: visually translates the 
complexity of its creators ideas; enables the understanding 
that will finally convert an image into an habitable space 
on large scales; represents a breach with, or even the estab-
lishment of, several values in a society, from shapes, colors, 
and textures, until wider principles such as morality, jus-
tice, common goods, political or economic power demon-
strations or even the human ability of overcoming ourselves 
in the face of history.
Through drawings we are able to access the work of young 
Spanish architects, and realize the levels of excellency in a 
generation that has lived, according to the curator Mario 
Suárez, at “slantwise the real estate boom”. Here is repre-
sented a group that has already achieved enormous inter-
national acknowledgment, being awarded with prizes such 
as the Golden Lion at the International Architecture Bien-
nial at Venice or the Pritzeker Prize to RCR Arquitectes.
This generation, thoroughly framed by Archipaper. Blue-
print Drawings, outlines though its projects an important 
twist in the conception of the architectural activity, when 
compared to their predecessors. Understanding and boost-
ing the aesthetical and political aspects of creation in archi-
tecture, at the same as promoting an artistic perspective on 
it, are a few shades that seem to distinguish the work of the 
architects in the exhibition.
I would like to most sincerely thank all of them, for their 
generosity on preparing this project; and my gratitude, 
most specially, to the curator Mario Suarez, who has 
imagined and conceived this exhibition since its origins, 
putting forth a huge amount of effort and dedication. An 
effort that, most surely, has already paid off. 
Roberto Varela Fariña
Director de Relaciones Culturales y Científicas
Director for Cultural and Scientific Relations
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Drawing as the architect’s necessity
INTRO
El dibujo, la necesidad del arquitecto
It had to be no other than an early 
20th Century physicist by the 
name of Albert Einstein who utte-
red the dictum that, a hundred 
years later, may have become the 
guiding maxim for a whole gene-
ration of European architects: “If 
I can’t draw it, it’s because I do 
not understand it”. These words 
encapsulate the hard reality of the 
last decade, during which- drow-
ned by the crisis that began in 
2008- Spanish architecture has 
turned to drawing as an outlet for 
the development and expression 
of its notions of actual or utopian 
cityscapes, or its discussion over 
current societal models.
Whether made by pencil, water-
colour, or a digital stylus, lines 
and strokes are an architect’s pri-
mary thinking tool, delivering the 
first sketch- out of dreams- which 
then evolves into blueprints and 
then into foundations. The latest 
generation of Spanish architects- 
truly unique in character and a 
worldwide referent for creati-
vity- has outlived the construc-
tion delights of earlier decades, 
resisting through the medium 
of thought, and has managed to 
create a modality of architectural 
drawing arising from the invisible, 
from paper itself. In the words of 
Andrés Jaque, widely regarded 
as this group of Spanish archi-
tects’ leading figure: “The latest 
Spanish architecture is charac-
terised by heightened intensity 
and an accumulation of talent 
that has materialised in drawing 
much more frequently than in 
the- rather few- opportunities 
for construction afforded to us”. 
Thus, this exhibition traces the 
creative drive sustained through 
Tuvo que ser un físico alemán de principios del siglo XX, Albert Eins-
tein, el que pronunciara una sentencia que quizá guiara a toda una gene-
ración de arquitectos europeos cien años después: “Si no puedo dibu-
jarlo, es que no lo entiendo”. Una máxima que compacta la realidad de 
la arquitectura española de la última década, en la que, ahogada por la 
crisis económica de 2008, encontró en el dibujo la manera de desarrollar 
y trasladar sus ideas de ciudad utópica o real, de discutir sobre el modelo 
contemporáneo de sociedad. 
El grafito, la acuarela o el trazo digital son las herramientas primigenias 
para pensar de un arquitecto. Es el primer esbozo –más allá de los sueños– 
que camina después hacia el plano y de ahí al cimiento. Esta generación 
reciente de arquitectos españoles, única y referencia creativa en el mundo, 
ha convivido con los deleites constructivos de décadas pasadas y resis-
tido, mediante el pensamiento, hasta llegar a crear un modo de dibujar 
arquitectura desde lo invisible, desde el papel. “La arquitectura española 
reciente ha estado marcada por una gran intensidad y una acumulación de 
talento que ha cristalizado mucho más en el dibujo que en las pocas opor-
tunidades de construir que hemos tenido”, cuenta Andrés Jaque, cabeza 
reconocida de este grupo de arquitectos españoles. Así, esta exposición 
habla del pulso creativo levantado desde la línea, desde el color y la ima-
ginación, pero también de proyectos que sí llegaron a construirse y cuyos 
dibujos muestran una manera distinta de concebir la arquitectura del siglo 
XXI: más humana, más artística, más contemporánea. 
Son dibujos digitales, acuarelas, collages o papel sobre grafito para crear 
construcciones que reflexionan sobre su uso y la integración con el entor-
no y el ciudadano, muchos de ellos beben de la escuela de Rem Kool-
haas. Desde la maestría de amid.cero9 y la integración de disciplinas 
como la ilustración o el cómic, las ciudades soñadas de Nerea Calvillo, 
Husos, Ecosistema Urbano o Izaskun Chinchilla, los juegos con la natu-
raleza de Ensamble Studio, la nueva concepción del extrarradio y de 
lo urbano de Gonzalo del Val, TallerDE2, Todo por la praxis, Zuloark 
o elii, e incluso las tres dimensiones en forma de tapiz arquitectónico 
de Takk Architecture. Muchos de estos aprendieron a dibujar entre las 
paredes de NO.MAD y Eduardo Arroyo, cuyos planteamientos iniciales 
se acercan a la conceptualización del trazo para alcanzar una envolvente 
física y casi anatómica cuando el edificio es levantado. Pero también 
entra la practicidad técnica de Manuel Ocaña, Paredes Pedrosa, Enrique 
Krahe, Murado&Elvira, Martín Lejarraga o Picado-De Blas, e incluso 
la arquitectura sostenible y social de María Mallo. Y, por supuesto, la 
visión artística de Luis Úrculo, que enlaza con las piezas animadas, casi 
sensoriales, de Ana Peñalba. Los proyectos internacionales y épicos de 
Andrés Jaque que ocupan ya un lugar en la Historia de la Arquitectura del 
siglo XXI en el mundo, en paralelo con las apuestas de intercambio crea-
tivo en las que también ha desarrollado su trabajo Langarita-Navarro o 
Manuel A. Monteserín y su Ciudad de la Música Pop. Todos ellos también 
crecieron con la vista puesta en tres clásicos de la arquitectura española, 
pertenecientes a otra generación, pero cuyos dibujos acumulan pensa-
miento y maestría: Cruz y Ortiz y esos bocetos casi decimonónicos, Nieto 
Sobejano y la integración de las culturas milenarias, o RCR Arquitectes, 
premio Pritzker 2017, con sus delicadas acuarelas que bocetan la mejor 
arquitectura reciente en Europa. 
El origen clásico de San Fernando
El dibujo de arquitectura en España no había disfrutado de un momento 
histórico tan relevante como ahora, al menos desde finales del siglo XVII 
y principios del XIX, cuando vivía su mayor gloria la Real Academia de 
Bellas Artes de San Fernando, en Madrid. “En esta época hubo un dibujo 
académico muy reconocible, con obras muy acabadas, con aguadas, a 
veces con el uso del color o una gama de grises”, cuenta Pedro Moleón, 
arquitecto y profesor titular de la Universidad Politécnica de Madrid. 
El dibujo, hasta entonces, bebía del estilo italiano con Juan Bautista de 
Toledo –Monasterio de El Escorial, s. XVI– o Juan de Herrera –Palacio 
Real de Aranjuez, s. XVI–, para llegar después al siglo XVII y los tracis-
tas. Estos profesionales se formaron en otras artes como la pintura y la 
escultura, pero eran excelentes dibujantes –José Donoso, Pedro de Ribera, 
Pedro Sánchez o Teodoro de Ardemans–, que “se dedicaban a la arquitec-
tura con una formación basada en su capacidad para el dibujo”, cuenta 
Moleón, que añade que “los tracistas dibujaban realmente de manera 
diferente, cercano a ese barroco exuberante”. 
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Y así hasta 1752, cuando se funda la Real Academia de Bellas Artes 
de San Fernando, única institución capaz de otorgar el título de maes-
tro de obras y arquitecto. Es entonces cuando el dibujo se tecnifica, 
pero surgen corrientes basadas en los propios estudios de arquitectos 
como Juan de Villanueva o Ventura Rodríguez. “Ellos crearon sus 
propias escuelas donde se dibujaba como a ellos les gustaba”, com-
parte Moleón. En el siglo XIX, el dibujo de arquitectura en España se 
hizo más técnico si cabe, con un dibujo de línea, más académico, que 
llegó casi a estandarizarse con la aparición del calco, a finales de esta 
centuria, que facilitó el trabajo en obra y revolucionó todo. El pincel 
desapareció y el tiralíneas cogió protagonismo. Y de ahí al ordenador 
a finales en los años ochenta del siglo XX, cuando los límites ya no los 
ponía ni el aire. Pero siempre, el dibujo, como esa necesidad vital del 
arquitecto, llegue o no a construirse, como ejercicio creativo y deseo 
sustancial a este gran oficio. 
lines, strokes, colour and imagi-
nation, but also tells the story of 
projects that did manage to get 
built and whose drawings show-
case an alternative conception of 
21st Century architecture- one 
that’s more humane, more artis-
tic, more up-to-date with the con-
temporary.
Displayed here are col lages , 
watercolours, drawings made on 
tracing paper or digitally gene-
rated- all of them depicting buil-
dings that reflect on their own 
use and their connection with 
their environment and the citi-
zenry, many of them follow the 
school of Rem Koolhaas. From 
amid.cero9’s craftsmanship and 
the cross-disciplinary combina-
tion of  illustrations and comic 
book art, to the dreamscape cities 
by Nerea Calvillo, Husos, Ecosis-
tema Urbano or Izaskun Chinchi-
lla, through Ensamble Studio’s 
nature games, the new visions 
of the urban and its periphery 
articulated by Gonzalo del Val, 
TallerDE2, Todo por la praxis, 
Zuloark or elii, or even the 3-D, 
tapestry-like work by Takk Archi-
tecture. Many of those mentio-
ned in this list learnt drawing at 
NO.MAD with Eduardo Arroyo, 
whose initial approach comes clo-
se to conceptual sketching aimed 
at achieving architectural envelo-
pes of a nearly anatomical natu-
re for the constructed building. 
But mention must also be made 
here of the influence of techni-
cal pragmatism as practiced by 
Manuel Ocaña, Paredes Pedrosa, 
Enrique Krahe, Murado&Elvira, 
Martín Lejarraga or Picado-De 
Blas; or Maria Mallo’s socially-
focused, sustainable architectu-
re. And of course, there is Luis 
Úrculo’s artistic vision, which 
ties up with Ana Peñalba’s nearly 
sensory animated pieces. On their 
part, Andrés Jaque’s epic inter-
national projects already have a 
place in the history of 21st Cen-
tury world architecture, alongside 
the creative exchange approach 
developed by Langarita-Navarro 
or Manuel A. Monteserín with his 
Popular Music Centre in Kao-
hsiung (Taiwan). All the abo-
ve mentioned architects started 
their careers in the wake of three 
classic examples from an earlier 
generation in the history of Spa-
nish architecture, whose drawings 
excel in craftsmanship and pro-
fundity: Cruz & Ortiz- with their 
nearly 19th Century style sket-
ches; Nieto Sobejano, with their 
articulation of ancient cultures; 
and RCR Arquitectes (awarded 
the Pritzker Prize in 2017), with 
delicate watercolours that outline 
the best of Europe’s recent archi-
tecture.
The San Fernando Academy 
as a Classicist Source
H i s t o r i c a l l y ,  a r c h i t e c t u r a l 
drawing in  Spain had never 
ach i eved  the  prominence  i t 
enjoys today, at least not since 
the period at the end of the 18th 
Century and the beginning of 
the 19th when the San Fernando 
Royal Academy of the Fine Arts 
in Madrid  was at the pinnacle of 
its splendour. “At that time”, as 
architect and Madrid Polytech-
nic University tenured professor 
Pedro Moleón explains, “there 
was a recognisable style of acade-
mic drawing, with great attention 
to detail, and different washes in 
colour or shades of gray”. This 
tradition, which derived from the 
Italian style exemplified in the 
16th Century by Juan Bautista de 
Toledo (El Escorial Monastery) or 
Juan de Herrera (Aranjuez Royal 
Palace), continued throughout 
the 17th Century and the period 
of the tracistas (‘draftsmen’), 
a group of professionals (José 
Donoso, Pedro de Ribera, Pedro 
Sánchez or Teodoro de Arde-
mans) trained in other arts such 
as painting and sculpture, but 
with a superb mastery of drawing 
which they put to use in the field 
of architecture. “They practised 
architecture on the basis of their 
training in drawing”, Moleón 
observes. “Their drawings were 
truly different in style, closer to 
the exuberance of the Baroque”, 
he adds. Then in 1752 the San 
Fernando Royal Academy was 
established as the only institution 
authorised to grant architecture or 
master builder degrees. That was 
the period when drawing became 
quite technical, but at the same 
time some architects’ studios such 
as Juan de Villanueva’s or Ven-
tura Rodríguez’s were able to set 
their own trends. “They crea-
ted their own schools,” Moleón 
remarks, “where drawing was 
practiced just the way they liked 
it”. During the 1800s, the techni-
fication of architectural drawing 
in Spain intensified even more, 
with a more academic-style type 
of outlining then becoming almost 
standardised at the end of the 
century thanks to the emergen-
ce of tracing, which facilitated 
onsite work, thus revolutionizing 
everything. Paintbrushes disap-
peared, giving way to ruling pens, 
and then to computers in the 
1980s, when all the limits vanis-
hed into thin air. But at the core 
of this great profession, drawing 
still lives on- regardless of its 
eventual materialization in cons-
truction- as the architect’s indis-




collages o papel 
sobre grafito para 
crear construcciones 
que reflexionan 
sobre su uso y la 
integración con 
el entorno y el 
ciudadano.
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Curator’s Biography
Mario Suárez, curator of Archipaper: Blueprint Drawings
A journalist and art curator, Suárez’s work focuses on the world of drawing, 
illustration and urban art. He has curated the exhibition Ilustradores Españoles. 
El color del optimismo (Spanish Illustrators: The Colour of Optimism), 
organised by AECID (the Spanish Agency for International Cooperation and 
Development), which starting in 2013 has been shown in Berlin, Frankfurt, 
Rome, Washington DC, Mexico City, Rosario, Buenos Aires and Córdoba 
(Argentina), Cartagena de Indias and Bogotá (Colombia). Suárez has also 
been curator and communications manager at four editions of MULAFEST 
(the Madrid urban trends festival organised at the IFEMA venue) and currently 
manages the Gunter Gallery graphic art gallery. As a journalist he has 
worked for print media such as El País daily newspaper, El País Semanal, 
Rolling Stone, Dominical, Tentaciones de El País, SModa, GQ, GQ México 
or Dapper, among others, and also on radio shows at Cadena SER network. 
He has authored more than ten books on illustration and urban art, mostly 




comisario de  
Archipaper. Dibujos 
desde el plano.
Periodista y comisario 
de arte. En el terrero 
expositivo trabaja en 
el entorno del dibujo, 
la ilustración y el arte 
urbano, comisariando 
la muestra Ilustradores 
Españoles. El color del 
optimismo que desde 
2013 ha pasado por 
Berlín, Frankfurt, Roma, 
Washington, Ciudad 
de México, Rosario, 
Buenos Aires y Córdoba 
(Argentina), Cartagena 
de Indias y Bogotá 
(Colombia), organizada 
por AECID. Ha sido 
comisario y director de 
comunicación de cuatro 
ediciones de MULAFEST, 
el Festival de Tendencias 
Urbanas de Madrid (IFE-
MA), y dirige la galería 
de arte gráfico, Gunter 
Gallery. Como perio-
dista su carrera está vin-
culada a medios como 
El País y publicaciones 
como El País Semanal, 
Rolling Stone, Domini-
cal, Tentaciones de El 
País, SModa, GQ, GQ 
México o Dapper, entre 
otras, así como cola-
borador de diferentes 
programas de Cadena 
SER. Es autor de más de 
una decena de libros, la 
mayoría con la editorial 
Lunwerg (Planeta), cen-
trados en la ilustración y 
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1/2. Cherry Blossom 
Palace. Equipo: Luis 
Cabrejas Guijarro, 
Jorge Saz Semolino, 
José Quintanar Iniesta, 
Mireia Luzárraga, 
Alex Muiño, Margarita 
Martínez Barbero y 
Manu Jiménez. Cliente: 
Consejería de Cultura 
y Turismo, Junta de 
Extremadura. 
3. Le Jardin des Prodiges 
Portables. Cristina Díaz 
Moreno & Efrén Gª 
Grinda. Dibujos: José 
JaJaJa. Equipo creativo: 
Cristina Díaz Moreno, 
Efrén Gª Grinda, Sayaka 
Namba, John Ng, 
José JaJaJa y Benjamin 
Reynolds.  
1/2. Cherry Blossom 
Palace. Team: Luis 
Cabrejas Guijarro, Jorge 
Saz Semolino, José 
Quintanar Iniesta, Mireia 
Luzárraga, Alex Muiño, 
Margarita Martínez 
Barbero and Manu 
Jiménez. Client: Culture 
& Tourism Department, 
Extremadura Regional 
Government (Spain). 
3. Le Jardin des Prodiges 
Portables. Cristina Díaz 
Moreno & Efrén García 
Grinda. Drawings: José 
JaJaJa. Creative team: 
Cristina Díaz Moreno, 
Efrén García Grinda, 
Sayaka Namba, John 
Ng, José JaJaJa and 






Still under construction, 
this building seeks to 
be a kind of modern 
shrine celebrating the 
typical produce of the 
Extremadura region of  
western Spain where it 
is located: cherries. Its 
purpose is to serve as 
a focal point allowing 
for gatherings of the 
local people, attracting 
a kind of secular pilgri-
mage during the yearly 
Cherry Blossom Fes-
tival, centred on one 
of the region’s main 
agricultural traditions. 
Far removed from the 
traditional lineaments 
of urban architecture, 
as it is neither a theatre 
nor an auditorium, 
it aspires simply to 
provide a spot for the 
enjoyment of the spec-
tacular blossoming of 
the cherry trees as they 
cover the whole of 
the valley in the early 
spring. It is shaped as 
a kind of light dome-
like polyhedron clad 
with large shiny cera-
mic tessellates, and 
fully integrated in the 
surrounding landscape 










tional Spanish Semana 
Santa religious proces-
sions, this construction 
consist of a series 
of portable temples 
that can be moved 
to different locations 
for purposes of ritual. 
With a sizable dimen-
sion of transmogrified 
floral iconography, 
these temples are mini-
paradises in the shape 
of micro-greenhouses 
or oversized flowerpots 
moving through the 
city to bond with the 
residents in ritualistic 
connection.
Cherry Blossom 
Palace (Valle del 
Jerte, Cáceres, 
España). 2008. 
Aún en construcción, 
esta edificación es una 
capilla contemporánea 
que rinde tributo al 
producto característico 
de este área de Extre-
madura: la cereza. 
Como si fuese una 
ermita laica busca con-
vertirse en un centro 
de peregrinaje durante 
la Fiesta del Cerezo 
en Flor que se celebra 
cada año durante la 
floración. Pretende ser 
un punto de reunión 
de vecinos en torno 
a un tradicional cul-
tivo, alejada de una 
arquitectura tradicional 
urbana, pues no es ni 
teatro ni auditorio, es 
tan solo un lugar disfru-
tar del espectáculo de 
los cerezos en flor. Se 
trata de una estructura 
geométrica ligera recu-
bierta de cerámicas 
brillantes de gran 
formato, e integrada 








Construcción a medio 
camino entre la dinas-
tía Safavid y las pro-
cesiones de Semana 
Santa tradicionales de 
España. Consiste en 
una serie de templos 
portátiles que permiten 
su culto entre diferentes 
localizaciones, con 
una importante icono-
grafía de flora transfi-
gurada. Estos templos 
representan pequeños 
paraísos, mini-inver-
naderos o grandes 
maceteros que salen 
en procesión por la 
ciudad, y establecen 
conexiones rituales con 
los ciudadanos.
amid.cero9
A  firm established by architects Cristina Díaz Moreno and Efrén García Grinda. They have received more 
than thirty awards in different competitions, both in Spain and worldwide, some of which include the 2010 
Architectural Review Award for Emerging Architecture, and the 2011 Contractworld New Generation 
Award. The Institución Libre de Enseñanza HQ building in Madrid has also earned them several awards, 
including the 2015 COAM First Prize, awarded by the Official Association of Architects of Madrid to the 
best building constructed in Spain for the Giner de los Ríos Foundation, the 2015 AD Architectural Digest 
Award for young innovators, and the ACI 2015 award from the Real-Estate Consultants Association.
amid.cero9’s work has been shown (among other venues) at Archilab (2001); the Bienal de Arquitectura 
de Chile (2002); the Sao Paulo (2003), London (2005) and Montevideo (2006) architecture biennials; and 
the Oslo Triennial (2007). It has also featured on five editions of the Venice Biennale, and has crossed the 
boundaries of architecture, with exhibitions at contemporary art museums such as MUSAC (León, Spain, 
2006), MEIAC (Badajoz, Spain, 2005), or the Tokyo Contemporary Art Museum (MOT, 2007 and 2011).
Estudio creado por los arquitectos Cristina Díaz More-
no y Efrén García Grinda. Han ganado más de una 
treintena de premios en concursos internacionales y 
nacionales de arquitectura, entre ellos, el Primer Pre-
mio COAM 2015 al mejor edificio construido por la 
Fundación Giner de los Ríos, el Premio Nuevos Valo-
res AD por Architectural Digest, premio ACI2015 por 
la Institución Libre de Enseñanza, el premio Contract-
world Award 2011, New Generation, el premio Archi-
tectural Review Award 2010 de Emerging Architectu-
re. El trabajo de amid.cero9 ha sido expuesto en cin-
co ocasiones en Biennale di Venezia, Trienal de Oslo 
2007, Bienales de Montevideo 2006, Londres 2005, 
Sao Paolo 2003, Iberoamericana de Arquitectura de 
Chile 2002, o Archilab 2001 entre otras. Su trabajo ha 
traspasado los ámbitos de la disciplina de la arquitec-
tura siendo recogidos entre propuestas artísticas como 
las del Museo de Arte Contemporáneo de Tokio MOT 
en 2011 y en 2007, en el MUSAC (León) en 2006 o en 
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Nerea Calvillo
Funda en 2004 C+arquitectos. Su trabajo trasciende las fronteras con-
vencionales de la arquitectura, explorando las intersecciones con la 
ciencia y la tecnología, el género o las políticas ecológicas urbanas. En 
sus inicios pasa por reconocidas firmas como NO.MAD y Foreign Office 
Architects/FOA. Su estudio se han encargado del diseño de espacios 
para la exposición de arte contemporáneo, como la Laboral Centro 
de Arte en Gijón, el Museo de Arte Contemporáneo de Chile o la Sala 
de Tabacalera del Ministerio de Cultura en Madrid. Sus proyectos 
de arquitectura le han valido el reconocimiento de premios como el 
EUROPAN. Se dedica a la docencia y la investigación en la Universidad 
Europea de Madrid, la Universidad de Alicante, la Graduate School of 
Design de la Universidad de Harvard y, actualmente, en la Universidad 
de Warwick y la Architectural Association. Asimismo es Poiesis Fellow 
en la Universidad de Nueva York, como parte de un grupo de investiga-
ción interdisciplinar de carácter internacional. En 2009 suma a Marina 
Fernández a C+arquitectos.
Casa Periscopio 







en la rehabilitación 
de una ruina en un 
pueblo protegido 
del Alto Ampurdá. 
Una cubierta habi-
table se posa sobre 
los recuperados 
muros de piedra 
ciegos existentes, 
definiendo la 
volumetría y la 
envolvente de la 
vivienda. En el inte-
rior, las estancias se 
adosan a los muros 
a modo de doble 
piel para liberar 
el espacio central 
de las plantas, que 
pueden reconfigu-
rarse en función 
de las distintas 
ocupaciones y usos 
que desean sus 
habitantes: campo 
de fútbol, club 
nocturno o guarida 
invernal. La geome-
tría de los patios 
permite un control 
de la ventilación y 
el soleamiento, y 
posibilita mediante 
reflejos la captura 
de paisajes exterio-
res. Se convierten 
así en dispositivos 
caleidoscópicos 
que diluyen la 
relación entre el 
interior y el exterior 
de la vivienda. 
Hay tres escalas 
de naturaleza en 
la construcción: la 
microscópica de 
los musgos de los 
muros de piedra, la 
virtual de las imá-
genes reflejadas en 
los vidrios-espejo 
de los paisajes y 
las espectaculares 
vistas del entorno 
que se disfrutan 
desde la cubierta. 
La vivienda carecía 
de acceso rodado 
y todos los materia-
les fueron transpor-
tados y manipula-








Renovation of a 
ruined house- with-
out façades-  to 
serve as private 
residence in a con-
servation village in 
the Alto Ampurdá 
area of Catalonia. 
An inhabitable 
layer sits on top 
of the refurbished 
blind stone walls, 
encompassing the 
house’s volume and 
its envelope. Inside, 
rooms are attached 
to the walls as a 
sort of double skin 
that leaves the 
central space in 
each floor free to 
be reconfigured 
in accordance 
with the dwellers’ 
purposes and 
desires- whether it’s 
for use as football 
pitch, as nightclub, 
or as winter refuge. 
Two glass-walled 
atriums specially 
shaped to allow for 
sunlight and venti-
lation also afford 
mirrored reflections 
of the surrounding 
landscape, thus 
becoming kaleido-
scopic devices that 
blur the boundaries 
between indoors 
and outdoors. 
Three visual scales 
of nature are 
materialized in the 
building: the micro-
scopic, with moss 
on the stone walls; 
the virtual, with the 
landscape reflected 
on the mirror glass; 
and the scenic, 
with the spectac-
ular views of the 
surroundings that 
can be enjoyed 
at the rooftop. 
As there was no 
road access to the 
house, all building 
materials had to be 
carried and manip-
ulated by hand.
Periscope House. 209m2. 
Private client. C+arquitectos 
(Nerea Calvillo along with 
Daniel García, Marina 
Fernández, Aitor Casero). 
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Casa Periscopio. 
209m2. Cliente privado. 
C+arquitectos (Nerea 
Calvillo con Daniel Gar-
cía, Marina Fernández, 
Aitor Casero). Fotografía: 
Miguel de Guzmán. 
At the beginning of her career, Calvillo worked for archi-
tectural firms of a certain renown, such as NO.MAD 
and Foreign Office Architects/FOA. Then in 2004 she 
founded her own bureau, C+ arquitectos (joined by Mari-
na Fernández in 2009). Her work transcends conven-
tional disciplinary boundaries, exploring the intersection 
between architecture, science and technology, feminist 
studies, and urban political ecologies. Her team has been 
commissioned with designing spaces for contemporary 
art exhibitions such as La Laboral Art Centre in Gijón 
(Spain), the Contemporary Art Museum of Santiago 
(Chile), or the Ministry of Culture’s Tabacalera Centre in 
Madrid (Spain). Calvillo’s projects have earned her wide 
acclaim and awards such as the EUROPAN prize. She has 
been a lecturer and researcher at Universidad Europea de 
Madrid, Alicante University, and Harvard University’s 
Graduate School of Design. She currently teaches at War-
wick University and is unit master at the Architectural 
Association. She is also Poesis Fellow at NYU, as part of 
an international cross-disciplinary research team.
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Utopic_US (Conde 
de Casal Street, 
Madrid. Spain). 
2016. 
Interior design project 
for the renovation of 
an urban co-working 
space, involving fur-
niture and decoration 
designed for versatility 
(yet with its own iden-
tity) and capable of 
being redeployed at 
some other location if 
required. Contempo-
rary industrial furniture 
was repurposed and 
refitted (with beds 
becoming tables, and 
bunk beds becoming 
Skype rooms), and a 
varied colour palette 
was introduced by 
means of different 
fabrics, ceramics, 
wallpaper, etc. The 
architectural interven-
tion was thus linked to 
the kind of collabora-
tive atmosphere at the 
co-working space.Izaskun Chinchilla
En 2001 abre, bajo su nombre, su propio estudio de 
arquitectura. Es Senior Teaching Fellow y Senior 
Research Associate en Bartlett School, University 
College of London (Gran Bretaña), donde dirige la 
Unidad Docente 22. También es profesora de Pro-
yectos en la Ecole Spéciale d’Architecture (París) 
y profesora Asociada de Proyectos Arquitectónicos 
en la Escuela Superior de Arquitectura de Madrid, 
España. Su obra ha sido expuesta en la 8ª y en la 10ª 
Bienal de Venecia y en la V Bienal de Arquitectura 
y Diseño de Sao Paulo (Brasil). Su contribución a 
la arquitectura mediante proyectos e investigacio-
nes ha sido reconocida con una Mención Honorífica 
en el Arc Vision Prize 2013 que destaca la carrera 
de mujeres arquitectas en todo el mundo. Sus pro-
puestas multidisciplinares le han llevado a investigar 
los diferentes campos de la ciencia, la ecología y la 
sociología desde el punto de vista arquitectónico, con 
especial énfasis en lo efímero. Ha ganado más de 20 
premios, entre ellos el EUROPAN 7 en 2003. 
10
Organic Growth 
(New York, USA). 
2014
Winner of the 2015 
City of Dreams 
Pavilion Competition 
in New York. The 
project involved a 
careful study of natural 
structures, especially 
the morphology of 
hydrangea macrophyl-
la, a plant with large 
round flower heads 
resembling domes 
that grows keeping 
a good balance with 
its environment, and 
thus offers a model for 
a type of construction 
critically articulating 
architecture and urban 
life. This philosophy of 
organic growth entails 
keeping ideas flexible 
and learning from 
nature. The project 
recycled and repur-
posed discarded mate-
rials such as broken 
umbrellas, old stools 
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1/3. Utopic_US.  
806m2.  






Guillermo Sánchez Sotés 
y Jesús Valer Aransay. 
2/4. Organic Growth. 
92,5 m2.  




Cabello, Paula Mena, 
Alfonso Aracil, Roberto 
Marín, Sally Hart, Antonio 
Abellán, Javier Esquivas, 
José Carrasco.
Utopic_US (Conde 
de Casal, Madrid. 
España). 2016.
Reforma de un espacio 
urbano de coworking, 
donde se diseñó un 
equipamiento versátil 
pero con carácter, que 
pudiera ser trasladado 
a otro local pero, a 
la vez, memorable y 
práctico. Se modificó 
y transformó mobiliario 
industrial y contem-
poráneo (camas en 
mesas, literas en skype 
rooms…) y se empleó 
el color mediante telas, 
cerámicas, papeles, 
etc. Así, se vinculaba 
el trabajo arquitectóni-
co con el uso colabo-
rativo que iba a tener 
después por parte de 
los usuarios al centro 
de trabajo. 
Chinchilla established the architecture bureau that bears her own name in 2001. She is Senior Teaching Fellow 
and Senior Research Associate at Bartlett School, University College of London, where she runs Diploma Unit 
22. She is also Projects Instructor at Ecole Spéciale d’Architecture (París) and Associate Architecture Projects 
Professor at Escuela Superior de Arquitectura in Madrid. Her work has been shown in numerous exhibitions, 
including the 8th and 10th Venice Biennials and the 5th Sao Paulo Architecture & Design Biennial, among 
others. Her contributions to the field of architecture through projects and research have earned her several 
awards, including EUROPAN / in 2003, and an Honourable Mention at the 2013 ArcVision Prize for women in 
global architecture. Chinchilla’s multidisciplinary projects combine different scientific fields, ecological issues 
and sociology into an architectural vision that emphasizes the ephemeral. 11
Organic Growth 
(Nueva York,  
EE UU). 2014
Propuesta ganadora 
para la 2015 City of 
Dreams Pavilion Com-
petition de Nueva York. 
Los arquitectos hicieron 
un estudio previo de 
la naturaleza, en espe-
cial de la hydrangea 
macrophylla, una 
hortensia con flores 
grandes y redondas 
que parecen cúpulas. 
Esta planta crece 
en equilibrio con el 
ambiente que la rodea, 
ni más ni menos, y 
sirve de símil realizar 
una construcción crítica 
con la vida urbana y la 
arquitectura. Es la filo-
sofía de un crecimiento 
orgánico y flexible, que 
nos lleva a aprender 
más de la naturaleza. 
La obra fue realizada 
con paraguas rotos, 
viejos taburetes y 
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Guillermo Sánchez Sotés 
and Jesús Valer Aransay. 
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Cabello, Paula Mena, 
Alfonso Aracil, Roberto 
Marín, Sally Hart, Antonio 
Abellán, Javier Esquivas, 
José Carrasco.







in Amsterdam was 
designed in the late 
nineteenth century by 
Dutch architect Pieter 
Cuypers. The function 
of the building was 
twofold: it was meant 
to be the national 
museum, but also the 
gateway to the south 
of Amsterdam. Over 
time, the museum’s 
need for exhibition 
space meant building 
within the courtyards, 
which led to a lack of 
natural light. This also 
created a kind of laby-
rinthine experience for 
visitors.
Cruz & Ortiz’s 
intervention on the 
building was aimed 
at opening up a new 
single entrance to the 
museum admission in 
the central passage 
hall, and secondly, to 
recover the courtyards 
and exhibition spaces, 
regaining somewhat 
their original state, or 
at least their size. The 
architects managed to 
generate a large cen-
tral hall linking the east 
and west courtyards 
of the building under 
the passageway. 
In the new space 
thus created, natural 
limestone was used 
as a basic material. 
The courtyards, with a 
slightly sloping ground, 
are connected under 
the passageway. Over 
each of them there 
hangs a “chandelier”, 
a structure designed for 
acoustic and lighting 
purposes. The whole 
renovation project 






El edificio del Rijksmu-
seum de Ámsterdam 
fue proyectado a fina-
les del XIX por el arqui-
tecto holandés Pieter 
Cuypers. El programa 
del edificio era doble, 
de una parte museo 
nacional, de otra, 
puerta de entrada 
hacia el sur de Ámster-
dam. Con el tiempo, 
el uso museístico y la 
falta de espacio llevó 
a edificar en los patios 
del edificio original, 
provocando carencia 
de luz natural y una 
experiencia laberíntica 
al visitante. La interven-
ción de Cruz y Ortiz 
consistió en abrir una 
nueva y única entrada 
al museo ocupando 
para ello la nave 
central del pasaje y 
por otro, en liberar los 
patios y los espacios 
expositivos, recuperan-
do hasta cierto punto 
su estado original o 
al menos sus dimen-
siones. Los arquitectos 
llegaron a generar 
un gran hall central 
al unir los patios este 
y oeste del edificio 
bajo el pasaje. En el 
nuevo espacio creado, 
se ha empleado la 
piedra caliza como 
material fundamental, 
y los patios, con suelo 
levemente inclinado se 
han conectado bajo el 
pasaje, y sobre cada 
uno de ellos se ha sus-
pendido una estructura 
con misiones acústicas 
y de iluminación, 
los chandeliers. Se 
emplearon seis años 
en la remodelación. 






Cruz y Ortiz Arquitectos. 
Arquitectos colaboradores: 
Alicia López, Ana Vila, 
Carlos Arévalo, Clara 
Hernández, Iko Mennen-
ga, Jan Kolle, Joaquín 
Pérez-Goicoechea, José 
Luís Mayén, Juan Carlos 
Mulero, Luis Gutiérrez, 
Marije Ter Steege, Marta 
Pelegrín, Mercedes Pérez, 
Miguel Velasco, Muriel 
Huisman, Óscar García 
de la Cámara, Rocío 
Peinado, Rosa Melero, 
Sara Gutiérrez, Thomas 
Offermans, Tirma Reven-







Cruz & Ortiz Arquitectos. 
Collaborating architects: 
Alicia López, Ana Vila, 
Carlos Arévalo, Clara 
Hernández, Iko Mennen-
ga, Jan Kolle, Joaquín 
Pérez-Goicoechea, José 
Luís Mayén, Juan Carlos 
Mulero, Luis Gutiérrez, 
Marije Ter Steege, Marta 
Pelegrín, Mercedes 
Pérez, Miguel Velasco, 
Muriel Huisman, Óscar 
García de la Cámara, 
Rocío Peinado, Rosa 
Melero, Sara Gutiérrez, 
Thomas Offermans, 
Tirma Reventós, Víctor 
Breña, Victoria Bernícola. 
Photographs: Duccio Mal-
agamba
A Seville-based fi rm founded in 1974 by Anto-
nio Cruz and Antonio Ortiz (with permanent 
headquarters in Amsterdam since 2002 and in 
Madrid since 2015). Over the years they have 
developed projects at different scales: from 
family houses to museums, schools, stadiums 
or  railway stations. They were shortlisted twice 
(1990 and 1992) for the European Union Prize 
for Contemporary Architecture- Mies van der 
Rohe Award; they have also received awards 
such as the 1992 National Architecture of Spain 
Award for the Seville Central Railway Sta-
tion, or the 1998 National Sports Architecture 
for the La Cartuja Stadium in Seville. In 2014 
they represented Spain at the Venice Architec-
ture Biennale, and received the Abbe Bonema 
Award for the best building in Holland. That 
same year Antonio Cruz and Antonio Ortiz were 
distinguished as knights of the Royal Order of 
the Netherlands Lion and appointed honorary 
fellows of the American Institute of Architects 
(AIA). Other awards include the European Aad-
ipa Prize for Intervention in Architectural Her-
itage for the New Rijksmuseum (Amsterdam).
Esta ofi cina de arquitectura fue fundada en 1974 por Antonio Cruz y Antonio Ortiz. Ha desarro-
llado proyectos a diferentes escalas, desde viviendas unifamiliares o escuelas a estadios, estaciones 
ferroviarias o museos. Su sede principal es en Sevilla, y desde 2002 cuenta con ofi cina estable en 
Ámsterdam. Han sido distinguidos con premios como el Nacional de Arquitectura Deportiva en 1998 
por el estadio de La Cartuja de Sevilla y el Premio Nacional de Arquitectura 1992 por la Estación 
Central de Ferrocarril de Sevilla. Representaron a España en la Bienal de Arquitectura de Venecia 
en 2014, y ese mismo año fueron galardonados con la distinción de Caballero de la Real Orden del 
León Neerlandés. También han recibido, entre otros, el Premio de Honor 2014 de El American Ins-
titute of Architects (AIA) o el Premio Abbe Bonema y el Premio Europeo Aadipa de Intervención en 
el Patrimonio Arquitectónico por la obra The New Rijksmuseum (Ámsterdam). La ofi cina fue dos 
veces fi nalista del Premio Europa de Arquitectura Pabellón Mies van der Rohe (1990, 1992). 
cruzyortiz.com
+INFO
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Estudio de arquitectura creado en 2000 por 
Belinda Tato y José Luis Vallejo. Especia-
lizados en la transformación e innovación 
urbana, que operan bajo principios de design 
thinking (urbanismo, arquitectura, ingenie-
ría, sociología...),  definen su trabajo como 
diseño social urbano. Esta filosofía que bus-
ca la relación sostenible con el entorno y la 
interacción social lo han puesto en práctica 
en países como Noruega, Dinamarca, Espa-
ña, EE UU, Rusia o Chica, entre otros. Han 
recibido reconocimientos y premios en más 
de 40 ocasiones por numerosos organismos 
internacionales –premiados por ONU-Hábitat 
en tres ocasiones– y sus proyectos han sido 
expuestos en múltiples galerías, museos e ins-
tituciones internacionales (Bienal de Venecia, 
Louisiana Museum Copenhague, Bienal de 
Shenzhen, Design Museum London, Deutsche 
Architecture Museum Berlin, Museo Nacio-





sel. Equipo de diseño: 
Belinda Tato, Jose Luis 
Vallejo, Jaime Eizaguirre, 
Luisa Zancada, Johannes 
Kettler, Masatoshi Oka, 
Francesco Cingolani. 
Fotógrafo: Emilio P. 
Doiztua.
Dordrecht Energy Car-
ousel. Design Team: 
Belinda Tato, Jose Luis 
Vallejo, Jaime Eizaguirre, 
Luisa Zancada, Johannes 
Kettler, Masatoshi Oka, 
Francesco Cingolani. 







In collaboration with 
Amsterdam design 
bureau Carve.nl, the 
Dordrecht Centre 
of Visual Arts (CBK 
Dordrecht) invited ten 
European design firms 
to reflect on children 
and the city and devel-
op unconventional, 
inventive, and playful 
objects for a new 
public space at Gov-
erneusplein Square in 
the western Nether-
lands city of Dordrecht. 
Ecosistema Urbano 
won the bid with their 
Dordrecht Energy 
Carousel, a tensegrity 
structure formed with 
hanging ropes and 
textiles that allows 
children to learn about 
alternative methods 
for generating power 
through direct physical 
experience. The Ener-
gy Carousel contains 
a forest of revolving 
ropes that are set at 
different heights. Kinet-
ic energy is stored in 
a battery which is then 
used to illuminate the 
carousel.  
Ecosistema specializes in urban trans-
formation and innovation, with design 
thinking (combining urbanism, archi-
tecture, engineering, and sociology) 
as their guiding philosophy. They 
define their own work as “urban social 
design” focused on environmental sus-
tainability and social interaction, an 
approach which they have put into 
practice to implement projects in Nor-
way, Denmark, Spain, Italy, France 
and China. They have received more 
than 40 awards from numerous inter-
national organizations (including the 
UN’s Habitat program on three occa-
sions), and their projects have been 
exhibited at multiple galleries, muse-
ums and institutions worldwide (such 
as the Venice Biennale, the Louisiana 
Museum in Copenhagen, the Shenzhen 
Biennial, the London Design Museum, 
the Deutsche Architekturmuseum in 
Berlin, the National Museum in Nor 







El Centro de Artes 
visuales de Dordrecht 
(CBK Dordrecht), en 
colaboración con 
Carve.nl, invitó a diez 
equipos europeos 
a reflexionar sobre 
la relación entre los 
niños y la ciudad. 
Esta reflexión debía 
materializarse en una 
propuesta lúdica, no 
convencional, para 
su implementación en 
la plaza Governeurs-
plein de la ciudad de 
Dordrecht. Ecosistema 
Urbano ganó el 
concurso con Energy 
Carousel (el carrusel 
de la energía). Se 
trata de una estructura-
tensegrity de cuerdas 
y columpios colgantes 
que permite a los niños 
experimentar, median-
te el juego, métodos 
alternativos para la 
obtención de energía. 
La energía cinética 
liberada por los niños 
se almacena en una 
batería que, cuando 
oscurece, suministra 
iluminación a la estruc-
tura, que cambia de 
color en función de la 
energía generada. El 
color de la iluminación 
se convierte, de este 
modo, en un indicador 
de la cantidad de jue-








“Every house is 
a theatre” is the 
slogan guiding this 
attic renovation pro-
ject, which covers 
all the stages, from 
the development 
of a customised 
functional proposal 
for a client turning 
a new page in 
their life, to the 
rehabilitation of the 
structure, the insu-
lation, the facilities 
and the modernisa-
tion of the existing 
construction sys-
tems. The selected 
approach removes 
all obstacles from 
the fl oor to provide 
the greatest possi-
ble fl exibility. Two 
basic elements 
are used: fi rstly, 
the central core, 
comprising the stair-
case, some shelves 
Elii
Fundado en 2006 por Uriel Fogué Herreros, Eva Gil Lopesino y Carlos 
Palacios Rodríguez. Basan su actividad profesional en el diseño y la 
ejecución de productos arquitectónicos en los campos de la vivienda 
colectiva e individual, la rehabilitación, el diseño de espacios de trabajo 
o la arquitectura efímera, entre otros. Han expuesto en el Pabellón de 
España de la XV Bienal de Arquitectura de Venecia, galardonado con 
el León de Oro en 2016, y recibieron el Premio del Colegio Ofi cial de 
Arquitectos de Madrid (COAM) ese mismo año. Fueron premio de la 
XIII Bienal Española de Arquitectura y Urbanismo 2015 por el trabajo 
What is Home Withour a Mother y premio Arquia Próxima Interiorismo 
y Rehabilitación (2014) de la Fundación Caja de Arquitectos. Fueron 
seleccionados como uno de los 100 Arquitectos del año 2012 en la 
exposición organizada por el KIA Instituto Coreano de Arquitectura y 
la UIA Unión Internacional de Arquitectos en Seúl (2012).
Elii develops its professional activity- from the design phase up to 
and including project management- in fi elds such as individual and 
collective housing, renovation of buildings, offi ces and work centres, 
or ephemeral architecture among others. In 2012 they were shortlist-
ed among the 100 Architects of the year at the exhibition organised 
by the Korean Institute of Architects and the  International Union of 
Architects (UIA) in Seoul. In 2014 they received the Arquia Próxima 
Award in Interior Design and Refurbishment, from the Fundación 
Colegio de Arquitectos. In 2015 they were awarded the 13th Spanish 
Architecture & Urbanism  Award, in the books/magazines outreach 
category for their project “What is Home Without a Mother”. In 2016 
they received the COAM Prize, awarded by the Offi cial Association of 
Architects of Madrid, and that same year they were selected for the 
Spanish Pavilion at the 15th Venice Architecture Biennale, where they 
won the Golden Lion prize.
067 Didomestic. 57,60 
m2. Arquitectos: elii (Uriel 
Fogué, Eva Gil y Carlos 
Palacios). Colaboradores: 
María Sole Ferragamo, 
Miguel Galán y Pablo 
Martín de la Cruz. 
Fotografía: Imagen Sub-
liminal. 
067 Didomestic. 57,60 
m2. Architects: elii (Uriel 
Fogué, Eva Gil and 
Carlos Palacios). Colabo-
rators: María Sole Ferrag-
amo, Miguel Galán and 







“Cada casa es 
un teatro”, fue la 
sentencia para 
reformar este 
ático. La obra 
comprende desde 
el planteamiento 
de una propuesta 
funcional adaptada 
a una usuaria que 
comienza una 
vida nueva, hasta 
la rehabilitación 
de la estructura, 
el aislamiento, las 




tes. La estrategia 
adoptada libera la 
planta con el obje-
tivo de conseguir la 
mayor fl exibilidad 
posible. Hay dos 
elementos, un 
núcleo central que 
integra la escalera, 
unas estanterías y 
la despensa, que 
permite conectar la 
planta de acceso 
con el espacio 
bajo cubierta e 
introducir la luz 
natural; y por 
otro, dos bandas 
laterales, donde se 





Se proporciona fl e-
xibilidad con pane-
les móviles que se 
deslizan por unas 




proyecto como una 
maqueta de cartón 






Didomestic es un apartamento ubicado en el centro de 
Madrid, concebido como un espacio para ensayar las 
experiencias del día a día. Se estructura como la caja negra 
del escenario de un teatro: varios dispositivos invisibles, 
paneles correderos, trampillas y otros elementos de tramoya 
integrados en la el espacio arquitectónico permiten desplegar 
diferentes escenografías domésticas, fácilmente intercambi-
ables. 
Didomestic es un espacio de ensayos y, por tanto, de experi-
mentos con uno mismo. Un teatro doméstico. Una caja negra 
o una caja mágica.
ORGANIZACIÓN
El conjunto se organiza mediante dos bandas laterales que 
contienen los principales elementos funcionales: la cocina, el 
baño, el almacenamiento y los electrodomésticos. En el centro 
se sitúa una caja de escaleras que articula la planta, a partir 
de la cual se organizan las distintas distribuciones, gracias a 
sus paredes móviles.
INSTRUCCIONES
¡Construye tu propio teatro Didomestic!
Este juego recortable te permite armar tu propio teatro 
Didomestic de papel a escala. 
Cada uno de los paneles corresponde a dos escenas que 
transcurren en cada uno de los dos principales espacios de la 
casa: 
Escena 1: arriba y abajo. 
En la parte superior se encuentran la cama y la bañera y, 
además, escondidas tras las trampillas secretas, el salón de 
té, el tocador, el tatami, la bañera y el cofre privado. 
En la parte inferior se encuentra el acceso al apartamento, la 
cocina, el baño, la lavadora, la mesa y los bancos para el 
picnic, la tabla de planchar abatible, la nevera y los arma-
rios. En esta escena veremos a alguien tomando un baño de 
espuma, después se maquillará en el tocador, antes de recibir 
a unos amigos para cenar.
- Piezas base E1: E1a (telón), E1b (altillo), E1b (fondo), 1a 
(mansarda), 2a (mesilla), 3a (escalera y despensa) y 4a 
(estantería).
- Elementos E1: 5a (tabla de planchar abatible), 6a (cama), 
7a (mesa de picnic), 8a (bañera), 9a (columpio), 10a 
(tatami), 11a (salón de té), 12a (tocador), 13a (cofre 
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and the larder. The 
core connects the 
access fl oor and 
the space under 
the roof and allows 
the natural lighting 
coming through the 
roof into the living 
room. Secondly, 
there are two 
side strips for the 
functional elements 
(kitchen, bathroom, 
storage space and 
domestic applian-
ces). Further fl exi-
bility is provided 
by moving panels 
that run along 
guide rails and by 
secret trap doors 
on the ceiling. 
The project’s scale 
model is a card-
board cut-out in the 
style of traditional 
puppet theatres.
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Structures of Landscape  
(Tippet Rise Art Center. 
Fishtail, Montana, EE UU). 
Arquitectos:  
Antón García-Abril & 
Debora Mesa.  
Equipo: Javier Cuesta 
(jefe de construcción), 
Ricardo Sanz (director de 
proyecto), Massimo Loia, 
Borja Soriano, Simone 
Cavallo.  
Fotos: Iwan Baan. 
Structures of Landscape  
(Tippet Rise Art Center. 
Fishtail, Montana, USA)  
Architects:  
Antón García-Abril & 
Debora Mesa.  
Team: Javier Cuesta 
(construction manager), 
Ricardo Sanz (project 
manager), Massimo Loia, 
Borja Soriano, Simone 
Cavallo.  




Su trabajo camina entra la exploración de nuevas vías arquitectónicas 
llevadas a los espacios urbanos, donde la tecnología adquiere un peso 
determinante. Han expuesto su obra en la Bienal de Arquitectura de 
Venecia de 2010 a 2016 y en museos como el MoMA de Nueva York 
o el MAK de Viena, entre otros. En 2012 fueron comisarios de Spain-
lab, en el Pabellón Español de la Bienal de Arquitectura de Venecia 
en 2012. Entre los galardones recibidos está el premio Internacional 
de Arquitectura Yakov Chérnikhov en 2012 o el NCSEA Excellence 
in Structural Engineering en 2016. Algunos de sus más relevantes 
trabajos son Casa Hemeroscopium y Casa del Lector en Madrid, la 
sede de la SGAE en Santiago de Cospostela, el Teatro Telcel en Ciudad 
de México, la Cyclopean House en Brookline (EE UU) o Structures of 
Landscape para el Tippet Rise Art Center en Montana (EE UU), su 
última obra más reconocida. 
A firm established in 2000 by Antón García-Abril and Débo-
ra Mesa, Ensamble Studio explores innovative architectural 
approaches to urban spaces, where technology is the key factor. 
Their work was exhibited at the 2010 and 2016 Venice Architec-
ture Biennials, and in the 2012 edition they curated the Spainlab 
exhibition at the Spanish Pavillion. Among other awards, they 
have received the 2012 Iakov Chernikhov Prize and the 2016 
NCSEA Excellence in Structural Engineering Award. Among the 
studio’s most relevant completed works are the Hemeroscopium 
House and the Reader’s House in Madrid (Spain), the SGAE Cen-
tral Office in Santiago de Compostela (Spain), the Telcel Theatre 
in Mexico City, the Cyclopean House in Brookline (USA), and 
more recently, Structures of Landscape for the Tippet Rise Art 








En la comunidad 
rural de Fishtail, en 
Montana, los artis-
tas Cathy y Peter 
Halstead abrieron 
en 2016 el Centro 
de Arte Tippet Rise, 
donde, a lo largo y 
ancho de 4,6 hec-
táreas de paisaje 
ondulante han ins-
talado esculturas al 
aire libre de Alexan-
der Calder, Mark 
di Suvero, Stephen 
Talasnik, Patrick 
Doherty y tres obras 
de Ensamble Stu-
dio. El estudio de 
arquitectura llevó 
a cabo un desafío 
monumental, un site-
specific en armonía 
con la naturaleza, 
en el que la materia 
surge de la tierra 
y crea espacios 








crea un paisaje del 
que la naturaleza 
se apropia y que 
ella se ocupará de 
alterar. Para ello se 
trabajó emulando 
los procesos natura-
les y tectónicos de 
la tierra, creando 
monolíticos petrifi-
cados después de 
una masa fluida y 
solidificada. Una 
estructuras cíclopes 
con tierra, piedra 
y agua por la que 
ganaron el 2016 
NCSEA Excellence 
in Structural Engi-
neering Awards y 
el 2017 Architizer 









Rise Art Center. 
Fishtail, Montana, 
USA). 2015.
Located outside the 
rural community of 
Fishtail, Montana, the 
Tippet Rise Art Centre 
was opened in 2016 
by artists Cathy and 
Peter Halstead. Its 
11,500 acres of wil-
derness form the back-
drop to outdoor sculp-
tures by Alexander 
Calder, Mark di Suve-
ro, Stephen Talasnik, 
and Patrick Doherty, 
as well as three pieces 
by Ensemble Studio. 
Rising up to the venue’s 
formidable challenge, 
the Spanish firm crea-
ted site-specific archi-
tectures in harmony 
with nature, reshaping 
the locations’ material 
substance to create 
inhabitable spaces that 
grow out of the earth. 
The project is a study 
in natural mutation- in 
geology and archaeo-
logy becoming archi-
tecture (or vice versa)- 
that seeks to create a 
landscape that may 
then be taken over and 
transformed by nature 
itself. With this aim, 
the project resorted 
to the emulation of 
natural processes and 
their tectonics, erecting 
monoliths petrified after 
the solidification of a 
fluid mass- cyclopean 
masses built with stone, 
earth and water that 
earned them the 2016 
NCSEA Excellence in 
Structural Engineering 
Award and the 2017 
Architizer A+ Award in 
the Concepts-Architec-
ture +Art category.






Este proyecto, en 
proceso desde hace 
más de una década, 
consistió en el diseño y 
construcción de un edi-
ficio bioclimático en 
el centro de la ciudad 
de Cali y posterior-
mente en la gestión de 
diferentes actuaciones 
para incentivar ini-
ciativas de cuidado 
medioambiental entre 
sus habitantes y visi-
tantes. El edificio es 
un Jardín Hospedero 
y Nectarífero para 
Mariposas de Cali 
(EJHNMC) que alber-
ga viviendas y espa-
cios de trabajo. Nació 
como encargo para 
diseñar un edificio 
para Taller Croquis, un 
pequeño taller de ropa 
y artículos de decora-
ción en esa ciudad. 
Además del micro-
clima de confort que 
la fachada vegetal 
produce en su interior, 
Husos
Husos is a Madrid-based firm that oper-
ates in Colombia and Spain as a platform 
for innovation in the fields of architecture 
and urbanism. Direct spatial interventions, 
research projects and teaching are intercon-
nected in their work, which is committed to 
the transformational capacity of small dai-
ly actions and to environmentally respon-
sible approaches. Their projects have been 
reviewed in international publications such 
as AV, Volume, 2G Dossier, Domus, Abitare, 
PLOT, Summa+, or Arqa, and exhibited at 
venues such as the Venice Biennale,  the Oslo 
Architecture Triennial (2016), the Tápies 
Foundation, the Rotterdam International 
Architecture Biennale, Freshforward, Mata-
dero Madrid Culture Centre, Witte De With 
Centre for Contemporary Art  (Netherlands), 
the Rotterdam Historisch Museum, FRAC 
Centre-Archilab at Orleans, or PhotoEspaña 
in Madrid, among others.
Husos es una oficina orientada a la innovación en 
los campos de la arquitectura y el urbanismo. En 
su trabajo se relacionan de manera transversal las 
intervenciones directas en el espacio, los proyectos 
de investigación y la docencia. Se funda en 2003 
por Diego Barajas y Camilo García, está ubicada en 
Madrid y opera regularmente entre España y Colom-
bia. Su trabajo ha sido publicado ampliamente en 
libros internacionales y revistas especializadas como 
AV, Volume, 2G Dossier, Domus, Abitare, PLOT, 
Summa+, Arqa, y se ha expuesto en lugares como 
la Bienal de Venecia, la Trienal de Arquitectura de 
Oslo (2016), Fundación Tápies, la Bienal de Rot-
terdam, Freshforward, el Zumtobel Award for Sus-
tainability and Humanity, Matadero Madrid, Witte 
de With Centro de Arte Contemporáneo Holandés, 
Historisch Museum Rotterdam, FRAC Centre-Archi-
lab Orleans o PhotoEspaña, entre otros. El trabajo 
de Husos está comprometido con la transformación 
de las pequeñas acciones cotidianas con un enfoque 
ambientalmente responsable.
18
lo cual disminuye el 
consumo energético, 
ésta permite que el 
edificio funcione como 
un prototipo de jardín 
doméstico amigable 
con los insectos y 
aves de la zona, que 
dependen de una red 
de corredores biológi-
cos para moverse de 
un sitio a otro. Con 
este trabajo, el colecti-
vo de arquitectos pone 
en marcha la deno-
minada Vivienda (re)
Productiva, una nueva 
forma de abordar el 
tema de la vivienda 
que tiene en cuenta 
el carácter productivo 
y reproductivo de lo 
doméstico. 
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Casa Taller Hospedera  
y Nectarífera.  
Arquitectos:  
Diego Barajas y  
Camilo García.  
Colaboradores: Juan 
Pablo Arias, Antonio 
Cobo, Ana González, 
Junko Watanabe. 
Fotografía: Javier García, 
Sylvia Patiño y Manuel 
Salinas. 
Casa Taller Hospedera 
y Nectarífera [Garden 
Building with Host and 
Nectar Plants ] (Cali, 
Colombia). Architects:  
Diego Barajas and 
Camilo García. 
Colaboradores: Juan 
Pablo Arias, Antonio 
Cobo, Ana González, 
Junko Watanabe. 
Photographs by: Javier 
García, Sylvia Patiño and 
Manuel Salinas.
Garden Building 
with Host and 
Nectar Plants for 
Cali Butterflies- 




This ongoing project- 
initiated more than a 
decade ago- involves 
the design and con-
struction of a bioclimat-
ic building in down-
town Cali, as well as 




mental care among 
residents and visitors. 
The building is a “host 
and nectar Garden” 
for Cali butterflies 
(GBHNPCB, in its 
English acronym) that 
includes households 
and work areas. It was 
originally conceived 
as a building for Tall-
er Croquis, a small 
workshop specialising 
in clothing and dec-
oration items in Cali. 
The green façade 
provides a comfortable 
microclimate within the 
building, reduces ener-
gy consumption, and 
can be used as a pro-
totype for a welcoming 
domestic garden for 
the insects and birds in 
the area, which rely on 
a network of biologi-
cal corridors to move 
around. This project 
enacts Husos’ Vivienda 
(re)Productiva (“(re)
productive housing”) 
approach to domestic 
spaces as both produc-
tive and reproductive, 
and earned them a 
honourable mention at 
the Zumtobel Group 
Award for Sustaina-
bility and Humanity in 
the Built Environment, 
organized by the 
Aedes Foundation in 
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Andrés Jaque
Founder of the Office for Political Innovation, Jaque is 
the most widely acclaimed and awarded architect of his 
generation in Spain. In 2012, New York’s MoMA acquired 
his IKEA Disobedients project as the first architectur-
al performance to be part of its collection. His House in 
Never Never Land was shorlisted for the Mies van der 
Rohe awards, and his Escaravox structures for Matadero 
Madrid received the COAM prize in 2013. In 2014 his 
bureau received the Silver Lion of the 14 Mostra Interna-
zionale di Architettura, at the Venice Biennale, an in 2015 
they won the competition for MoMA PS1’s Young Archi-
tects Program with a project called Cosmo. In 2016 they 
were awarded the Frederick Kiesler Prize for Architecture 
and the Arts. Jaque’s work has been exhibited at venues 
such as MAK (Austrian Museum of Applied Arts/ Con-
temporary Art) in Vienna, the London Design Museum, or 
the Schweizerisches Architektur Museum in Basel, among 
others. Andrés Jaque  is currently is Advanced Design 
Professor at Columbia University’s Graduate School of 
Architecture, Planning and Preservation GSAPP, and Vis-
iting Professor at Princeton University SoA.
Fundador de Office for Political Innovation, es el arqui-
tecto más nombrado y premiado de su generación. En 
2016 recibió el Frederick Kiesler Prize for Architecture 
and the Arts y en 2014 el León de Plata de la Bienal de 
Venecia. Su casa House in Never Never Land fue finalista 
a los premios Mies van der Rohe y sus estructuras Escara-
vox par Matadero Madrid recibieron el premio COAM en 
2013. En 2012, el MoMA Museum of Modern Art de Nue-
va York adquirió su trabajo IKEA Disobedients como la 
primera situación arquitectónica incorporada y expuesta 
en su colección, y en 2015 ganó el XVI Young Architects 
Program del MoMA PS1 de Nueva York con su proyecto 
COSMO. Ha expuesto en el MAK de Viena, en el Lon-
don Design Museum o en el Schweizerisches Architektur 
Museum en Basilea, entre otros centros de arte. Jaque es 
profesor de Diseño Avanzado en la Escuela de Arquitec-
tura, Urbanismo y Conservación de la Universidad de 
Columbia (Nueva York) y en la Escuela de Arquitectura 





El objetivo de este 
proyecto fue dotar a 
Matadero Madrid –el 
antiguo matadero 
de la ciudad ahora 
transformado en una 
institución de creación 
contemporánea– de 
dispositivos materiales 
públicos para hacer 
posible un maridaje 
entre los grandes centros 
oficiales de la cultura y las 
pequeñas agrupaciones y 
asociaciones (grupos de 
teatro de barrio, bandas 
de música, cine amateur, 
etc.) que se extienden 
por la ciudad. Así, se 
crearon dos estructuras 
móviles de grandes luces 
con sistemas para la 
amplificación de sonido, 
iluminación escénica y 
proyección audiovisual, 
que en combinación con 
gradas rodantes permiten 
que cualquiera pueda 
organizar actuaciones 
abiertas al público en 
el patio de Matadero 
Madrid. Se utilizan para 
el proyecto elementos 
genéricos producidos 
en serie y ensamblados 
en una composición 
singular, con sistemas 




de sombreado de fibra 
de vidrio de la industria 
agrícola, sillas de plástico 
o bolsas de escombros 
forman una composición 
de ready-mades. Es una 
estrategia de relación 
de la arquitectura con la 
industria que, en lugar 
de buscar una relación 
directa entre producción 
industrial y arquitectónica, 
hace uso de estrategias 
propias del customized 
mass production y de la 
reapropiación. 
COSMO (MoMA PS1, 
Nueva York, EE UU). 
2015. 
Instalación ganadora del 
concurso internacional 
MoMA PS1 YAP (Young 
Architects Program) de 
2015, organizado por 
el Museum of Modern 
Art (MoMA) de Nueva 
York para su sede PS1 de 
Queens. El desarrollo se 
basó en los más de dos 
mil millones de galones 
de agua (3,7 litros/
galón) que circulan cada 
día bajo la ciudad de 
Nueva York. A partir de 
aquí nació COSMO, 
un artefacto móvil 
hecho de componentes 
personalizados de riego, 
que hacía visible y 
agradable el urbanismo 
escondido de los tubos 
por los que vivimos. Se 
trataba de un conjunto 
de ecosistemas diseñado 
para filtrar y purificar 
3.000 galones de agua 
contaminada del vecino 
río Hudson, eliminando 
partículas suspendidas y 
nitratos, equilibrando el 
PH e incrementando el 
nivel de oxígeno disuelto. 
Pero la instalación 
también tenía que servir 
como artefacto de fiesta, 
como un dispositivo 
destinado a reunir a la 
gente: tan agradable 
y climáticamente 
confortable como un 
jardín y al mismo tiempo 
tan rico visualmente 
como una bola disco. 
Así, su malla de 
plástico se iluminaba 
automáticamente cada 
vez que el agua en su 
interior era purificada; 
había fiesta, si el medio 
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1/2. COSMO.  
Arquitecto: Andrés Jaque 
/ Office for Political 
Innovation.  
Equipo de diseño y 
proyecto: Patrick Craine, 
Jocelyn Froimovich, 
Roberto González 
García, Laura Mora, 
Sebastian Bech-Ravn, 
Yannan Chen, Ilgaz 
Kayaalp, Nicolò 
Lawanski, Jorge López 
Conde, Senne Meesters, 
Jorge Noguera Facuseh, 
James Quick, Jarca 
Slamova.  
Investigación Políticas 




de Nueva York: Esteban 
de Guido de Backer.
3/4. Escaravox.  
Arquitecto: Andrés Jaque 
/ Office for Political 
Innovation.  
Encargado de proyecto: 
Ruggero Agnolutto. 
Equipo: Fernando 
Arocha, Ángela Bailén, 
Almudena Basabe, Elisa 
Bua, Álvaro Carrillo, 
Catalina Corredor, 
Roberto González 
García, Michal Just, 
Jorge López Conde, 
Marco Marcelletti, Paola 
Pardo, Khristian Serena, 
Patrycja Stal, Dagmar 
Stéeova, Silvie Talackova. 
Fotografías: Miguel de 
Guzmán.
1/2. COSMO.  
Architect: Andrés 
Jaque / Office for 
Political Innovation. 
Design & Project Team: 
Patrick Craine, Jocelyn 
Froimovich, Roberto 
González García, 
Laura Mora, Sebastian 
Bech-Ravn, Yannan 
Chen, Ilgaz Kayaalp, 
Nicolò Lawanski, 
Jorge López Conde, 
Senne Meesters, Jorge 
Noguera Facuseh, 
James Quick, Jarca 
Slamova.  
Research on water 
policies: Iván López 
Munuera.  
Research on NYC 
urban infrastructures: 
Esteban de Guido de 
Backer.
3/4. Escaravox.  
Architect: Andrés Jaque 





Arocha, Ángela Bailén, 
Almudena Basabe, Elisa 
Bua, Álvaro Carrillo, 
Catalina Corredor, 
Roberto González 
García, Michal Just, 
Jorge López Conde, 
Marco Marcelletti, 
Paola Pardo, Khristian 
Serena, Patrycja Stal, 
Dagmar Stéeova, 
Silvie Talackova. 






The aim of this project 
was to endow Matadero 
Madrid- the former city 
slaughterhouse in Spain’s 
capital, and now an 
institution defining itself 
as “public space for 
contemporary culture”- with 
the necessary material 
devices and institutional 
protocols to prompt a 
connection between 
the big hubs of official 
culture and smaller local 
venues (such as music, 
theatre or amateur cinema 
groups). To achieve this, 
two large-span mobile 
structures with sound 
amplifying systems, stage 
lighting and audiovisual 
projection systems were 
manufactured, so that in 
combination with sliding 
stands, they might serve 
as auxiliary structures for 
any public performance 
held in this space. The 
infrastructure’s materials are 
grafted together into an 
odd assemblage from an 
assortment of inexpensive 
mass-produced items 
such as galvanized steel 
watering pipes, fibreglass 
shading mesh from Almería 
greenhouses, cheap plastic 
chairs, or rubble bags 
which jointly form a sort of 
composite of ready-mades. 
This strategy reformulates 
the relationship between 
the industrial and the 
architectural, avoiding 
a straightforward 
connection and resorting 
instead to customized 
mass production and 
re-appropriation of 
available systems.
COSMO (MoMA PS1, 
New York, NY, USA). 
2015. 
An installation that won 
the MoMA PS1 YAP 
(Young Architects Program) 
competition in  2015. The 
idea behind  the project is 
the more than two billion 
gallons of water that 
circulate everyday beneath 
New York City. COSMO 
is a “movable artifact,” 
made out of customized 
irrigation components, 
which aims to make this 
hidden system of pipes 
visible and enjoyable. 
COSMO is engineered 
to filter and purify 3,000 
gallons of water over a 
four-day cycle, eliminating 
suspended particles and 
nitrates, balancing the pH, 
and increasing the level 
of dissolved oxygen. The 
installation is also a sort 
of party artefact meant to 
gather people together, to 
create an environment as 
pleasant and climatically 
comfortable as a garden, 
and as visually rich as 
a mirrored disco ball. 
Its stretched-out plastic 
mesh glows automatically 
whenever its water has 
been purified. With 
COSMO, the party is 
literally lit up every time 
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Teatro Municipal de 
Zafra. Arquitecto: Enrique 
Krahe. Colaboradores: 
Arancha Montero, Jesús 
Isla, Carlos Brage, Lucía 
Fernández, Joaquín 
Longhi. Fotografía: 
Miguel de Guzmán. 
Teatro Municipal de Zafra 
[Zafra Municipal Theatre]. 
Architect: Enrique Krahe. 
Collaborators: Arancha 
Montero, Jesús Isla, 
Carlos Brage, Lucía 
Fernández, Joaquín 
Longhi. Photographs: 





“Theatre in the streets; 
the streets in the 
theatre”- this is how 
Krahe defines this 
project, developed in 
the transitional spaces 
between nature and 
the Zafra’s old quarter. 
The building pursues 
a smooth connection 
with the pedestrian city 
centre (part of a reor-
dering of Zafra’s urban 
planning). Terraced 
gardens and pave-
ments of Portuguese 
cobblestone and deac-
tivated concrete delimit 
the perimeter of the 
plot, which comprises 
old auxiliary buildings 
(with masonry vaults 
and slate walls) that 
allow for a future 
expansion of the cultur-
al activities. The plot’s 
irregular shape and 
surface area prompted 
a full occupation of the 
whole site with a new 
two-tiered envelope. 
Geometry height-
ens the landscape, 
evoking the nearby 
Sierra del Castelar 
as a backdrop. The 
theatre seeks a playful, 
affect-oriented architec-
ture. Like pixels in five 
different colours, the 
361 seats in the stalls, 
viewed from the stage 
when empty, compose 
the anamorphosis of 
an always-looking 
eye (that of local sing-
er-songwriter Bebe).  
la Sierra del Caste-
llar. El teatro avanza 
hacia una arquitectura 
afectiva y lúdica. Y en 
el patio de butacas 
(361), cinco colores 
se combinan creando 
una anamorfosis que, 
desde el escenario, se 
componen en un gran 
ojo de la cantante 
extremeña Bebe. 
Teatro Municipal 
de Zafra (Zafra, 
Badajoz. España). 
2009.
“El teatro en la calle; 
la calle en el teatro”, 
así define el arquitecto 
esta obra donde se 
juega con la transición 
entre la ciudad históri-
ca y la naturaleza. Se 
trata de una construc-
ción con una conexión 
fluida con el centro 
peatonal de la ciudad 
de Zafra, que supone 
una nueva ordenación 
urbana. Pavimentos de 
calzada portuguesa y 
hormigón desactivado 
delimitan los jardines 
adosados al perímetro 
de la parcela, forma-
da por edificaciones 
auxiliares, con bóve-
das tabicadas y muros 
de mampostería de 
pizarra, que permite 
una ampliación del 
programa cultural. 
La irregularidad y 
extensión del perímetro 
medianero invitan 
a ocupar el solar, 
creando una nueva 
envolvente de dos altu-
ras. Se amplifica con 
la geometría el paisaje 
y se evoca un telón 
de fondo formado por 
Enrique Krahe
Krahe established the firm bearing his name in 2000 (with offices in 
Madrid, and since 2008 also in Delft, in the Netherlands). He also de-
veloped a career as critic, co-editing the magazine Oeste, and as re-
searcher at the COAM foundation. He has taught architectural design 
at UCJC (Universidad Camilo José Cela) in Madrid.  His works and pro-
jects have been exhibited at the VIII Biennial of Spanish Architecture, 
the XI Mostra di Architettura di Venezia, and the VI Ibero-American 
Biennial of Architecture and Urbanism, among other venues, and have 
received numerous awards (such as the 2010 Lamp Lighting Solu-
tions Award, the Hernández Gil prize, Runner-Up award at Europan 
8-Cáceres, 1st Prize at Europan 9-Trondheim, Honourable Mention 
at Europan 10-Emmen, nomination for the  2011 Mies van der Rohe 
award, Award of Mention IALD 2012, FAD, AR+d, Enor, Saloni, etc).
Krahe’s work is focused on expressiveness and ergonomy, with land-
scapes and environments naturally aligned with constructions in new 
architectural horizons.
Crea en 2000 su estudio bajo su mismo nombre, con sede en Madrid y Delft (Paí-
ses Bajos). Con una labor crítica dentro de la arquitectura, ha dirigido la Revista 
Oeste de Cultura y Pensamiento Contemporáneo y ha recibido diferentes premios 
y distinciones (Lamp, Hernández Gil, IALD, Europan 8 Cáceres, Europan 9 Tron-
dheim, Europan 10 Emmen, Nominación Premios Mies van der Rohe 2011, FAD, 
AR+d, Enor, Saloni…). Ha sido investigador de la Fundación COAM y profesor de 
proyectos en la UCJC (Universidad Camilo José Cela). Su obra se ha expuesto en 
la VIII Bienal de Arquitectura de España, XI Mostra di Architettura de Venecia o 
la VI Bienal Iberoamericana de Arquitectura y Urbanismo. Su trabajo está cargado 
de expresividad, de ergonomía, donde el paisaje y el entorno confluyen de manera 
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Langarita Navarro
Desde 2005 lleva funcionando este estudio forma-
do por María Langarita y Víctor Navarro. Su tra-
bajo ha sido reconocido con la mención especial 
Premio Mies van der Rohe 2013, así como con el 
premio de la XII Bienal Española de Arquitectura 
y Urbanismo, el premio FAD 2012 , el ar+d Award 
for Emerging Architecture 2012 o el premio COAM 
2013. Su trayectoria ha sido, asimismo, distingui-
da con el premio AD Heineken Nuevos Valores 
2013. Además, su trabajo ha sido seleccionado y 
mostrado en diversas exposiciones, entre ellas en 
la XI Bienal de Arquitectura de Venecia en 2008. 
Fueron jurado en la X Bienal de Arquitectura de 
Santo Domingo. María es profesora de proyectos 
en la Escuela Técnica Superior de Arquitectura de 
Madrid, y Víctor, por su parte, profesor de proyec-
tos en la Universidad Europea de Madrid, y fue 
profesor en la Universidad de Harvard.
María Langarita and Victor Navarro established 
this firm in 2005. Langarita is currently a lec-
turer in Architectural Projects at ETSA Madrid; 
Navarro was a lecturer at the Harvard Graduate 
School of Design in 2015 and currently works as 
a lecturer in Architectural Projects at the Uni-
versidad Europea de Madrid. Their work has 
been exhibited at venues such as the Venice Bi-
ennale in 2008 and 2014, and they were select-
ed to be Jurors for the Santo Domingo Biennial. 
They have received numerous awards, including 
the 2012 FAD award, the 2012 AR+D Award 
for Emerging Architecture,  the 2013 COAM 
award, a Special Mention at the 2013 Mies van 





Red Bull Music 
Academy Red Bull 
Music Academy. 
Warehouse 15 at 
Matadero Centre, 
Madrid (Spain). 
This project received 
the 2012 FAD award, 
a Special Mention for 
Emergent Architects at 
the European Union 
Prize for Contemporary 
Architecture, and the 
2013 Mies van der 
Rohe Award. 
The Red Bull Music 
Academy (RBMA) is a 
nomadic annual music 
festival. For the last 14 
years, this event has 
been held in a differ-
ent world city, giving 
musicians, producers, 
and DJs the oppor-
tunity to experiment 
with and exchange 
knowledge and ideas. 
The 2011 edition was 
held in Madrid, at the 
creative space known 
as Matadero Madrid, 
located in an early 
20th century industrial 
warehouse complex. 
The project followed 
the logic of a Russian 
matryoshka doll in the 
most literal, physical 
sense, in which one 
thing is directly incor-
porated into another. 
In just two months, an 
infrastructure had to 
be built that should 
1. Red Bull Music 
Academy. Nave 15 
Matadero Madrid. 
Arquitectos: María 
Langarita y Víctor 
Navarro. Colaboradores: 
Gonzalo Gutierrez, 






Langarita y Víctor 
Navarro. Colaboradores: 
Elena Castillo, Marta 
Colón, Javier González 
Galán, Roberto 




Paisajismo: Lorena García 
Rodríguez. 
1. Red Bull Music 
Academy. Warehouse 
15 at Matadero Centre, 
Madrid (Spain) Architects: 
María Langarita & Víctor 
Navarro. Collaborators: 
Gonzalo Gutierrez, 






Langarita & Víctor 
Navarro. Collaborators: 
Elena Castillo, Marta 
Colón, Javier González 
Galán, Roberto 











Este proyecto recibió 
la Mención Especial 
Arquitecto Emergente 
Premio de Arquitectura 
Contemporánea de 
la Unión Europea, el 
Premio Mies van der 
Rohe 2013 y el Premio 
FAD 2012. La Red Bull 
Music Academy era un 
evento musical anual 
y nómada que, cada 
año, una ciudad del 
mundo acogía, para 
que músicos, produc-
tores y DJs experimen-
taran e intercambiaran 
conocimientos. En 
Madrid se desarrolló 
en Matadero Madrid, 
un antiguo conjunto 
industrial de principios 
del s. XX, bajo la lógi-
ca de una matrioska, 
en el sentido físico más 
literal, en el que cada 
proyecto quedaba 
incorporado dentro del 
otro. Se construyó, en 
tan solo dos meses, 
una infraestructura que 
fuese capaz, ade-
más de responder a 
necesidades técnicas 
y acústicas precisas, 
acelerar, favorecer y 
enriquecer una serie 
de relaciones artísticas 
y a su vez añadir una 
envolvente o un esce-
nario donde todo esto 
iba a ser registrado y 
archivado. Sobre un 
espacio diáfano de 
4.700 m2, abierto 
al exterior, se confi-
guraron una zona de 
oficinas, estudios para 
músicos, estudio de 
grabación y una zona 
de conferencias, radio 
y lounge, buscando 
sistemas constructivos 
y espaciales que per-
mitieran la reconfigu-
ración y que después 
se desmantelara sin 
dejar huella. Los con-
dicionantes acústicos 
determinaron las geo-





Renovation of the 
so-called Serrería Bel-
ga (Belgian Sawmill) 
building in central 
Madrid to serve as a 
research and dissem-
ination hub for exper-
imental digital culture 
and innovation. The 
old 1920s building, 
designed by architect 
Manuel Álvarez Naya, 
was one of the first 
examples of the use of 
reinforced concrete in 
Spain’s capital. Lan-
garita-Navarro’s inter-
vention- which for lack 
of a better term they 
name “la Cosa” (“the 
Thing”)- consists of an 
assemblage of mech-
anisms, installations 
and facilities that make 
it possible to bring the 
building up to date 
with current require-
ments. The result is a 
light and articulated 
structure with a certain 
pre-technological air 
that, grafted onto the 
old building, enables 
a large potential for 
transformation. In order 
to allow for the co-ex-
istence and mutual 
adaptation of past and 
future (thematically as 
well as structurally),
duplication or incor-
poration of  elements 
or solutions that had 
already been contribut-
ed by the old Serrería 
building was avoid-
ed; and lightweight 
construction systems 
capable of being 
disassembled were 
chosen, along with 
materials whose dura-
bility and adaptability 
would not condition 
future transformations. 
Each new intervention 
was regarded as an 
opportunity to incorpo-
rate support systems for 
creative actions and 
research. This included 
solutions such as the 
use of double blinds as 
projection screens, tak-
ing advantage of voids 
in the existing structure 
to create a retro-pro-
jected floor, or the use 





Adaptación de la Serrería 
Belga en un centro de 
investigación, difusión y 
experimentación de la 
cultura digital. Sobre un 
edificio de los años veinte 
del siglo XX del arquitecto 
Manuel Álvarez Naya, una 
de las primeras arquitectu-
ras madrileñas en las que 
se empleaba el hormigón 
armado, Langarita-Navarro 
crean un conjunto de dis-
positivos, instalaciones y 
comunicaciones (llamados 
La Cosa) que, agrupados, 
permiten actualizar el edi-
ficio a los requerimientos 
actuales. Se trata de un 
ente ligero y articulado, 
con un cierto aire pretecno-
lógico, que infiltrado en el 
edificio permite una amplia 
capacidad de transforma-
ción. Para la adaptación y 
coexistencia del pasado y 
el futuro (tanto en lo estruc-
tural como en lo temático 
que aloja el edificio) se 
evitó duplicar o incorporar 
soluciones que ya fueran 
aportadas por el edificio 
de la Serrería, se eligieron 
sistemas de construcción 
ligeros y desmontables, 
así como materiales que 
no condicionaran futuras 
transformaciones. Cada 
intervención en el antiguo 
edificio se pensó como una 
oportunidad para incorpo-
rar soportes para la acción, 
desde dobles estores con 
pantallas de proyección, 
suelo retroproyectado o una 
medianera como fachada 
digital.
not only be capable 
of meeting the precise 
technical and acoustic 
needs of the RBMA 
event, but was also 
meant to accelerate, 
promote and enrich 
a series of artistic 
encounters that would 
take place between 
the participating 
musicians, while at 
the same time adding 
an enveloping envi-
ronment or a stage 
set where everything 
taking place might 
be recorded and 
archived. In an 4,700 
m2 space opening 
directly to the outside, 
the project established 
a four-area configu-
ration, with offices, 
studios for musicians, 
recording studios and 
an area used for con-
ferences, radio broad-
casts and as a lounge. 
Spatial and construc-
tive systems were 
chosen to allow for 
the reconfiguration of 
these spaces for future 
events, and designed 
to be dismantled in 
such a way so as to 
not leave a trace. 
The event’s acoustic 
requirements deter-
mined its geometry as 
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Tiene estudio propio en Cartagena (Murcia) desde 1991. Ha de-
sarrollado proyectos en todas las escalas –desde una pequeña 
caravana a una ciudad entera–,  moviéndose entre la obra nue-
va y la reutilización y rehabilitación de estructuras y edificios 
históricos: edificios militares, palacios, puentes. Entre sus obras 
realizadas destacan la Comandancia Militar de Marina (Carta-
gena), las Rehabilitaciones del Hospital de Marina y el Cuartel 
de Antigones para la Universidad Politécnica de Cartagena, y la 
Terminal de Cruceros en el Puerto de Cartagena. Ha construido 
espacios creativos y expositivos, como las Galerías de arte My 
Name´s Lolita y T-20, el Museo Regional de Arte Moderno MU-
RAM (Murcia) o el Museo y Centro de Arte MUCAB (Blanca), 
entre otros. Su trabajo ha recibido premios como el Europe Ur-
ban Intervention Award Berlin (2010), el Premio FAD (2011), 
Architizer A+A Awards NY (2013), BOY Awards ID_NY 2013 
(Open Spaces), BOY Awards ID_NY 2014 (Hospitality). 
Martín Lejarraga
24
Rehabilitación de edificio 
en la calle Francisco Irsi-
no (Cartagena, Murcia). 
Composición con los 
azulejos 40x40 /  
30x 30 serigrafiados.  
Arquitecto y fotógrafo: 
Martín Lejarraga Architec-
ture Office.
Rehabilitation of the build-
ing at Francisco Irsino 
Street (Cartagena, Spain). 
Composition with 40x40 
/ 30x 30 screen-printed 
tiles. Architecture and 









Para la rehabilitación 
de este edificio histó-
rico, que se distribuye 
en un local comer-
cial de planta baja 
dedicado a oficina 
de farmacia y dos 
plantas de vivienda, 
el arquitecto propuso 
un remonte sobre el 
mismo de dos plantas 
de ático y terrazas que 
configuran una nueva 
volumetría. Para el tra-
tamiento exterior, debi-
do al carácter histórico 
del edificio, se utilizó 
una composición de 
azulejo serigrafiado 
que revestía la planta 
baja desarrollando 
imágenes del interior 
de la Real Basílica de 
Nuestra Señora de la 
Caridad, patrona de 
la ciudad. Se adapta 
así la obra del pintor 
cartagenero Wssel de 
Guimbarda en estas 
piezas cerámicas de 
honda tradición car-
tagenera. Las plantas 
de ático ofrecen una 
segunda relectura de 
la obra del pintor, 
en tonos azules, en 
referencia directa a la 
virgen según el código 
iconográfico tradicio-
nal, desdibujándose 
hasta fundirse con el 
azul del cielo.
Los niveles interme-
dios se restauran con 
técnicas tradiciona-
les, recuperando su 
imagen histórica y 
contribuyendo a la lec-
tura ambiental de los 
edificios de la época 
(principios del s. XX). 
El conjunto del edificio 
rehabilitado afianza su 
integración dentro del 
patrimonio artístico y 
cultural de la ciudad, 
invitando a la mirada 
curiosa a acercarse 
tanto a sus fachadas 
como a la Basílica a la 
que acompaña.
Lejarraga established his own 
firm in Cartagena (Spain) in 
1991. He has developed pro-
jects across nearly all possible 
scales- from a mobile home to 
a whole city-, involving both 
new constructions and the re-
habilitation and repurposing 
of historic buildings and in-
fra-structures such as army 
barracks, palaces, bridges, 
etc. Some of his most relevant 
works include the Spanish 
Navy HQ (“Comandancia”) 
and the Cruise Terminal ex-
tension in Cartagena, and 
the rehabilitation of the Navy 
Hospital and the Antigones 
Barracks for Cartagena Poly-
technic University. He has also 
designed creation and exhibi-
tion spaces such as My Name’s 
Lolita and T-20 art galleries, 
the Murcia Modern Art Mu-
seum (MURAM), or the MU-
CAB Museum and Art Centre 
in Blanca (Murcia province, 
Spain), among others. He 
has received the Europe Ur-
ban Intervention Award Ber-
lin (2010), the FAD award 
(2011), the Architizer A+A 
Awards NY (2013), the BOY 
Awards ID_NY 2013 (Open 
Spaces), and the BOY Awards 
ID_NY 2014 (Hospitality). 
to recover its historical 
profile in terms of a 
contextual reading of 
buildings from the early 
20th century period. 
The rehabilitated build-
ing adds a substantial 
contribution to the city’s 
artistic and cultural 
heritage, attracting 
passersby to gaze at 
its façade and at the 
Basilica next door.
Wssel de Guimbarda. 
At the level of the attic 
yet another rendering 
of the painter’s work is 
displayed in a palette 
of blues that fades into 
the colour of the sky, 
and directly evokes the 
traditional iconogra-
phy of the Virgin Mary. 




floors (an attic and a 
terrace roof) thereby 
configuring a new vol-
umetric. The building’s 
outer skin at ground 
floor level was cov-
ered with traditional 
style screen-printed 
tiles showing motifs 
from the paintings at 
the adjacent Nuestra 
Señora de la Caridad 
Basilica, by local 19th 
C. Cartagena artist 
Rehabilitation of 




For the rehabilitation 
of this historic building, 
which is divided into a 
ground floor occupied 
by a chemist’s shop 
and two upper floors 
for private housing, the 
architect envisioned 
adding two further 
lejarraga.com
+info












A two-storey eco-hostel 
for 20 people, which 
is also central to the 
clients’ life-project, and 
includes two private 
rooms where their 
passion for teaching is 
combined with healthy 
life in a rural setting. 
Sustainability is the pro-
ject’s guiding principle, 
reflected in minimal 
energy consumption 
and the use of natural 
materials (wood, cork, 
clay and lime) in the 
structure, the furniture, 
the cladding and the 
floors. Straw walls and 
a vegetable roof pro-
vide excellent thermal 
insulation. Five domes 
and a skylight function 
as solar chimneys, 
generating fresh air 
currents that help avoid 
the use of air condi-
tioning. The domes 
also pay homage to 
the local architectural 
tradition of stone huts. 
The large oculi and 
the glass wall in the 
SE façade facing the 
orchard are designed 
to maximize sunlight in 
Winter, and minimize 
it in the Summertime. 
It’s a rather unique and 
private façade, unlike 
the NW side of the 
building where the 
main entrance is locat-
ed, which blends in 
with the neighbouring 
houses.
acondicionado. Por 
otro lado, las cúpulas 
son un homenaje a la 
arquitectura tradicional 
extremeña de los cho-
zos. Los grandes ócu-
los y la cristalera de la 
fachada S/E que da 
a la huerta, tienen las 
protecciones solares 
adecuadas para cap-
tar la mayor cantidad 
de radiación solar en 
invierno y la mínima en 
verano. Esta fachada, 
singular y privada, 
contrasta con la 
fachada N/O que se 
mimetiza con las edifi-
caciones colindantes y 





En fase de construc-
ción, esta obra de 
María Mallo no es 
solo un albergue 
de 20 plazas y dos 
alturas, es un proyecto 
de vida para sus 
promotores, con dos 
habitaciones privadas 
para unir su pasión por 
la docencia con los 
entornos rurales y la 
vida sana. El proyecto 
sigue criterios de soste-
nibilidad basados en 
el consumo mínimo de 
energía y la utilización 
de materiales naturales 
(madera, corcho, arci-
lla y cal) con los que 
se realiza la estructura, 
el mobiliario, los reves-
timientos y los solados. 
Los muros de paja y 
la cubierta vegetal 
plana proporcionan 
un gran aislamiento 
térmico. Las cinco 
cúpulas y el lucernario 
funcionan como chi-
meneas solares para 
generar corrientes de 
aire fresco evitando 
el consumo de aire 
María Mallo
Profesora de Ideación Gráfica en la ETSAM (Escuela Técnica superior de Arquitectura de Madrid), es 
Técnico Superior en Artes Aplicadas a la Escultura y profesora de Diseño de Producto en el IED (Ins-
tituto Europeo de Diseño). De espíritu multidisciplinar ejerce su profesión de manera independiente, 
especializándose en la investigación de geometrías naturales, el diseño experimental autoproducido y 
la pedagogía creativa, con una visión muy cercana a lo artístico. Apuesta por la creación híbrida en la 
que se funden lo artesanal, lo digital, lo intuitivo y lo científico. Sus últimos proyectos han sido finan-
ciados y/o expuestos en Matadero Madrid, Medialab Prado, Fundación Banco Santander, DKV segu-
ros, COAM (Colegio de Arquitectos de Madrid) y la Sala de Arte Joven de la Comunidad de Madrid. 
Professor of Graphic Ideation at ETSAM (Ma-
drid Technical Architecture School) and Prod-
uct Design at IED, she is also Higher Techni-
cian in Applied Arts & Sculpture. She has been 
developing an independent, cross-disciplinary 
professional line since 2012, specializing in 
natural geometries, self-generated experimen-
tal design and creative pedagogy. In close prox-
imity to art, Mallo’s hybrid creations combine 
intuition, science, crafts, and digital design. 
Her latest projects have been financed by/ ex-
hibited at Matadero Madrid, Medialab Prado, 
Banco Santander Foundation, DKV Insurance, 
COAM,  and the Madrid Regional Government’s 
Sala de Arte Joven. 
mariamallo.com
+info
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Maqueta de la Ciudad 
de la Música Pop. 
Kaohsiung (Taiwán). 
100.000 m2. 
Arquitectos: Made In 
Architects / Manuel 
A. Monteserín, Beatriz 
Pachón, Javier Simó, 
Lain Satrustegui, Antonio 
Corona, Arsenio P. 
Amaral, Guiomar 
Contreras, Sara Pérez, 
Andrés Infantes, Antonio 
Alejandro y Jorge López. 
Manuel Álvarez-Monteserín
Through his design firm manu-facturas, established 
in 2006,  Álvarez-Monteserín has worked as a graph-
ics artist and architect with bureaus such as Tuñón 
& Mansilla, Federico Soriano, Andrés Perea, Manuel 
Ocaña, Aranguren Gallegos, Lamela, Rafael de la 
Hoz, Eduardo Arroyo, Izaskun Chinchilla, Andrés 
Jaque, etc. His digital drawings explore the inter-
section between contemporary art, architecture and 
science fiction. Alongside María Mallo, Elisa Fernán-
dez, Ana Peñalba, Pablo Salvador and J. Ignacio A. 
Monteserín he co-founded the Leon11 collective. In 
2011, with partners Beatriz Pachón and Javier Simó, 
he established the firm Made In Architects, which won 
the bid for the Maritime Cultural and Popular Music 
Center (currently under construction), Feng-Shan 
Station and the tramway stops in Kaohsiung (Tai-
wán). Álvarez-Monteserín’s work has been exhibited 
at the 2004 Ibero-American Architecture Biennial and 
at the ICO Museum in 2015. 
Desde 2006 lleva colaborando como infografista-ar-
quitecto para estudios como Tuñón y Mansilla, Fe-
derico Soriano, Andrés Perea, Manuel Ocaña, Aran-
guren Gallegos, Lamela, Rafael de la Hoz, Eduardo 
Arroyo, Izaskun Chinchilla o Andrés Jaque, a través 
de su empresa Manu Facturas. De hecho, sus dibujos 
digitales se mueven entre el arte contemporáneo, la 
ciencia ficción y la arquitectura. Fundó el colectivo 
de arquitectos Leon11 junto a María Mallo, Elisa Fer-
nández, Ana Peñalba, Pablo Salvador y J. Ignacio A. 
Monteserín; así como Made In Architects, junto con 
Beatriz Pachón y Javier Simó. Con este último estu-
dio ganó el concurso para el Centro Marítimo y de 
la Música Pop en Kaohsiung (Taiwán) en 2011 (ac-
tualmente en construcción), así como la estación de 
Feng-Shan y las Estaciones singulares para el tran-
vía, también en la ciudad taiwanesa. Ha expuesto en 
la Bienal Iberoamericana de Arquitectura en 2004 y 
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Scale model of the 
Maritime Cultural and 
Popular Music Center 
(Kaohsiung, Taiwan). 
100,000 m2. Architects: 
Made In Architects / 
Manuel A. Monteserín, 
Beatriz Pachón, Javier 
Simó, Lain Satrustegui, 
Antonio Corona, Arsenio 
P. Amaral, Guiomar 
Contreras, Sara Pérez, 
Andrés Infantes, Antonio 









A 100,000 m2  area 
is the site for one of 
the most ambitious 
international projects 
by a Spanish firm in 
the last decades. A 
whole Pop Music city 
stretching along the 
Love River Bay in Kaoh-
siung, Taiwan’s second 
largest metropolis, 
aimed at recovering 
the seashore spaces 
for the citizens. The 
project includes two 
large auditoriums (one 
outdoors with 12,000 
seats, and one indoors 
with 3,500 seats), 
along with six multi-
functional smaller ones, 
as well as restaurants, 
a maritime museum, 
and a music museum. 
The project avoids a 
single iconic formula- 
despite resorting to 
hexagonal shapes as 
construction pattern-, 
opting instead for hete-
rogeneity as regards 
types of buildings, 
spatial contexts and 
activities. Although the 
jury deemed it “too 
risky”, Made In’s pro-
posal ended up con-
vincing them- and then 
as bonus the Spanish 
team threw in a 24 
hours market that the 
was not required by 
the terms of the contest.









Sobre una superficie 
de 100.000 m2 
emerge uno de los 
grandes proyectos 
internacionales de un 
estudio español de las 
últimas décadas. Una 
gran ciudad dedicada 
a la música pop arti-
culada sobre la bahía 
del Río Amor (Love 
Rivery) en Kaohsiung, 
la segunda ciudad de 
Taiwán, para devolver 
el borde del mar a los 
ciudadanos. Consta 
de dos auditorios, uno 
exterior con capaci-
dad para 12.000 
personas y otro interior 
con 3500 plazas, 
junto a un museo del 
mar, un museo de la 
música, restaurantes 
y seis auditorios de 
menor tamaño y de 
uso polivalente. El 
proyecto huye de dar 
una solución unitaria e 
icónica –pese a con-
tar con el hexágono 
como guía construc-
tiva–, apostando por 
la heterogeneidad 
tanto en tipologías 
edificatorias como en 
situaciones espaciales 
y actividades. Pese a 
que el jurado lo tildó 
de “demasiado arries-
gado”, finalmente las 
soluciones propuestas 
convencieron para que 
el equipo Made In, 
con Manuel Álvarez-
Monteserín y Beatriz 
Pachón, llevara a 
cabo su idea. Inclu-
yeron, además, un 
mercado abierto 24 
horas que no pedían 
las bases. 
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1/2. Casa entre encinas. 
Finca el Manantío 
(Badajoz. España). 172 
m2. Autores del proyecto: 
Juan Elvira y Clara 
Murado. Fotógrafos: 
David Frutos y Miguel de 
Guzmán.
3. Arquitectura Fantasma. 
Espacio y producción 
de Efectos Ambientales. 
Tesis doctoral de Juan 
Elvira. 2015. La tesis 
explora la relevancia 
de la producción de 
ambientes en el proyecto 
arquitectónico. “Nuestros 




poblados por toda clase 
de efectos ambientales”, 
asegura el arquitecto. 
“El medio artifi cial y casi 
inmaterial que penetra 
entre los objetos presentes 
en nuestras vidas 
cotidianas nos afecta a 
veces inadvertidamente 
y es tan importante 
para la cualifi cación de 
nuestro entorno como la 
arquitectura tradicional, 
sólida y visible”, 
añade. Las ilustraciones 
que se muestran son 
representaciones gráfi cas 
de conceptos clave que 
forman parte del mapa 
global de la tesis.
1/2. Oak grove house. 
El Manantío estate 
(Badajoz. Spain). 172 
m2. A project by Juan 
Elvira and Clara Murado. 
Photographs by David 
Frutos and Miguel de 
Guzmán.
3. Ghost Architecture: 
Space and the Production 
of Ambient Effects. Juan 
Elvira’s PhD Dissertation. 
2015. Elvira’s thesis 
is an investigation 
into the signifi cance 
of ambient spaces in 
architectural projects. 
“Our human habitats 
form an alternative nature 
with seductive qualities, 
immersive environments 
populated by all kinds 
of ambient effects”, the 
architect remarks. “The 
artifi cial- and nearly 
intangible- ambients 
that permeate every 
object in our daily lives 
affect us in ways we are 
not aware of, and yet 
they are as essential to 
defi ning our environments 
as traditional, solid and 
visible architecture”, he 
adds. The illustrations 
shown here are graphic 
representations of key 
ideas in the dissertation’s 
overall concept map.
Murado & Elvira
Fundado en 2000 por los arquitectos Clara Mu-
rado y Juan Elvira, su trabajo se expuesto en 
la Mostra Internazionale de Architettura di Ve-
nezia o en la Bienal Española de Arquitectura. 
Sus proyectos abarcan desde viviendas a edifi -
cios públicos, como ellos mismos dicen: “Hace-
mos espacios para respirar”. Practican un tipo 
de sostenibilidad en el diseño donde la impli-
cación del usuario, la creatividad compartida y 
las técnicas constructivas buscan proporcionar 
un benefi cio tanto a la sociedad como la natura-
leza. Murado es profesora de Proyectos Arqui-
tectónicos en la Universidad de Alcalá (Madrid) 
y Masters Degree in Advanced Architecture 
Design de la Universidad de Columbia (Nue-
va York), al igual que Elvira. Él, por su parte, 
además, ha trabajado como editor de la revis-
ta Arquitectura, la publicación de arquitectura 
más antigua de España, es profesor de Diseño 
Urbano en la IE University (España) y Doctor, 
con la tesis Arquitectura Fantasma. Espacio y 
Producción de Efectos Ambientales, que recibió 
la primera mención en el premio Arquia/Tesis 
y fue fi nalista en la Bienal Iberoamericana de 
Arquitectura 2016. 
A bureau established in 2000 by Clara Murado and Juan Elvira. Their projects, which have been 
exhibited at the Mostra Internazionale de Architettura di Venezia and the Spanish Architecture Bien-
nial, range from housing to public buildings, always under a philosophy they defi ne as “spaces to 
breathe”, pursuing a sustainable approach to design, where user participation, shared creativity and 
building techniques seek to benefi t both society and nature. Clara Murado obtained a Masters Degree 
in Advanced Architecture Design in Columbia, New York, and is currently Project Design  Associate 
Professor at Alcalá University. Juan Elvira also obtained the Masters Degree in Advanced Architecture 
Design from Columbia, and for a time worked for the magazine Arquitectura. He is currently Urban 
Design professor at IE University (Spain). His PhD dissertation, entitled Ghost Architecture: Space 
and the production of Ambient Effects was awarded 1st mention at the Arquia/Tesis foundation thesis 
prize in 2015 and was a fi nalist at the Bienal Iberoamericana de Arquitectura in 2016. 
muradoelvira.com
+INFO




The project’s starting 
premise was the cli-
ent’s desire to be able 
to watch the sunset 
and a fi replace simulta-
neously, to which was 
added the concept of 
a house that should be 
nearly impregnable 
when not in use, and 
yet always fully in con-
tact with nature. The 
house is aligned with 
the surrounding oak 
trees, which directly 
determined the layout 
design. Light however 
is the most important 
structural element, as 
the house is oriented 
to allow orange-tinted 
sunlight to fi lter though 
the oak trees at the 
end of the day, hitting 
a wall that refl ects it 
back throughout the 
interior space. A light 
structure that holds the 
sliding wooden doors 
delimits the house’s 
different (indoors and 
outdoors) sections, and 
also carries electrical 
and water installations, 
providing a sort of 
marker lights as well as 
showers and play are-
as. When closed, the 
sliding doors enclose 
the house’s space 
upon itself; and when 
open, stretch it beyond 
its own boundaries, 
annexing the whole 
panorama of surround-






España). 2007.  
Esta vivienda comien-
za con el deseo del 
cliente de ver el sol 
poniente y el fuego 
de la chimenea 
simultáneamente, y en 
segundo lugar con la 
posibilidad de tener 
una casa casi inexpug-
nable cuando no fuera 
usada, sin por ello 
perder pleno contacto 
con la naturaleza. La 
casa se acomoda a 
la disposición de los 
alcornoques y encinas 
que la rodean, un dato 
clave en la confi gura-
ción de la planta. Pero 
la luz es el elemento 
más importante de esta 
construcción, con una 
orientación tal que, al 
fi nal del día, entra el 
sol ya muy bajo entre 
las encinas, pero una 
pared blanca recibe 
esta fuente de luz ana-
ranjada y la proyecta 
por toda la estancia. 
Una ligera estructura, 
capaz de soportar 
grandes puertas corre-
deras, defi ne los espa-
cios principales de la 
casa, indistintamente 
interiores o exteriores, 
y a la vez contiene 
conducciones eléctri-
cas y de agua para 
los espacios exteriores, 
proporcionando una 
especie de iluminación 
de gálibo, además de 
duchas y lugares de 
juego. Estas correde-
ras, cerradas, aíslan 
el interior, y abiertas, 
hacen extenderse a 
la vivienda más allá 
de sus propios límites, 
diluyéndolos, apro-
piándose del espacio 
que la rodea, y con-
virtiendo la naturaleza 
exterior en un espacio 
doméstico más. 
1
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A project where the 
sense of landscape 
overrides the dictates 
of geometrical prag-
matism. The building 
has a precise, generic 
volume, with public 
areas and a bar at 
ground level, depart-
ment offices in the 
intermediate floors, 
and classrooms and a 
canteen in the upper 
floors, which means 
students can enjoy 
a space with a view 
of their surroundings. 
This volume is trans-
formed in each floor, 
as the gaze is drawn 
towards distant icons 
through the windows 
in the façades, which 
afford panoramic 
vistas of landmark sites 
in Vienna such as the 
Danube, Saint Stephan 
Cathedral or the wheel 
at Prater amusement 
park. This occurs 
differently in each 
floor, generating dis-
continuous geometries 
all around. The use of 
concrete and mirrors 
in the building’s inte-
rior spaces creates a 
dreamlike atmosphere, 
floating halfway in 
between the real and 
the imaginary.
en las superiores, que 
provoca que los estu-
diantes se beneficien 
de una atmósfera con 
vistas hacia el entorno. 
Pero este volumen se 
transforma en cada 
planta, fijándose hacia 
iconos lejanos a través 
de diferentes fachadas 
con sus correspon-
dientes ventanas, 
que crean espacios 
panorámicos de gran 
vocación paisajísti-
ca. Así, el usuario 
puede disfrutar de 
vistas hacia la Noria 







por el estudio de 
arquitectura NO.MAD 
donde la sensibilidad 
del paisaje vence ante 
el pragmatismo de lo 
geométrico. Se crea 
un volumen preciso y 
genérico, con las salas 
públicas y el bar en 
planta baja, los depar-
tamentos del profesora-
do en las intermedias 
y las aulas y cantina 
NO.MAD Arquitectos-Eduardo Arroyo
Eduardo Arroyo es Doctor Arquitecto con la Tesis Complejidad Esencial y Más-
ter en Arquitectura y Urbanismo desde 1988 por la Escuela Técnica Superior de 
Arquitectura ETSAM de Madrid. Desde entonces ha sido profesor y conferen-
ciante alrededor del mundo. Funda la oficina NO.MAD Arquitectos en Ámster-
dam en 1989, que tiene su sede en Madrid desde 1996. Premiado en múltiples 
ocasiones, su trabajo ha sido publicado y expuesto en diversos idiomas. Algunas 
de las obras esenciales incluyen el Estadio de Lasesarre y la Plaza Desierto en 
Barakaldo, la Guardería de Sondika, la Casa Levene y la Casa Zafra-Uceda 
en Madrid, el Banco Arquia en Bilbao y la Universidad de Económicas EXAC 
en Viena. El trabajo de la oficina está recogido en el libro ¡CREATE! donde se 
combinan la precisión, el azar y la necesidad siempre colaborando en busca de 
lo desconocido. Se le considera precursor del dibujo de arquitectura español 
contemporáneo y maestro de una generación. 
Arroyo is regarded as a precursor in the 
field of architectural drawing and the 
master for a whole generation of archi-
tects. He obtained a Master’s Degree in 
Architecture and Urbanism at ETSAM 
in Madrid in 1988 and a PhD with a dis-
sertation entitled Essential Complexity. 
Since then he has taught and lectured 
throughout the world. He founded the 
NO.MAD firm in Amsterdam in 1989 
(with the main HQ relocating to Madrid 
in 1996). Awarded on numerous occa-
sions, his works have been exhibited and 
reviewed in publications in many differ-
ent countries. Some of his most signifi-
cant works include the Lasesarre Sata-
dium and Desierto Square in Barakaldo 
(in the Basque Country), the kindergar-
ten at Sondika (Basque Country), the 
Levene House and the Zafra-Uceda 
House in Madrid, Banco Arquia in Bil-
bao, and Vienna University’s Executive 
Academy. Arroyo’s work at NO.MAD’S 
is compiled in a book titled ¡CREATE!, 
which combines accuracycahnace and 
necessity in pursuit of the unknown.
30
San Stephan o el río 
Danubio, entre otros 
iconos de la ciudad 
de Viena. Estas trans-
formaciones ocurren 
de manera indepen-
diente en cada nivel, 
generando geometrías 
discontinuas alrededor. 
El interior homogéneo 
de hormigón y espejos 
permite que el espacio 
sea variable y cree 
una atmósfera casi 
onírica, entre lo que 
es real y lo que imagi-
namos. 
Academia de ejecutivos 
Exac-Wu. Universidad 
de Viena (Austria). 




de Backer, David 
Rodríguez, Frank Müller, 
Michael Rabold y Ander 
Rodriguez. Fotografía: 
Roland Halbe.  
WU Executive Academy, 
University of Vienna 




Esteban de Backer, David 
Rodríguez, Frank Müller, 
Michael Rabold y Ander 
Rodriguez. Photographs: 
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Centro de Creación 
Contemporánea de 
Andalucía (Córdoba. 
España). 12.287 m2. 
Arquitectos: Nieto 
Sobejano Arquitectos 
(Fuensanta Nieto y 
Enrique Sobejano). 
Arquitecto de proyecto: 
Vanesa Manrique. 
Colaboradores: Carlos 
Ballesteros, Bart de 
Beer, Rocío Domínguez, 
Jesús Gijón, Patricia 
Grande, Mauro Herrero, 
Gilta Koch, Juan Carlos 
Redondo, Sebastián 
Sasse, Alexandra Sobral, 
Beat Steuri, Nik Wenzke. 
Fotografías: Roland 
Halbe.     
Centro de Creación 
Contemporánea de 
Andalucía (Contemporary 
Art Centre in Córdoba, 
Spain). 12.287 m2. 
Architects: Nieto 
Sobejano Arquitectos 
(Fuensanta Nieto & 
Enrique Sobejano). 
Project manager: Vanesa 
Manrique. Collaborators: 
Carlos Ballesteros, Bart de 
Beer, Rocío Domínguez, 
Jesús Gijón, Patricia 
Grande, Mauro Herrero, 
Gilta Koch, Juan Carlos 
Redondo, Sebastián 
Sasse, Alexandra Sobral, 
Beat Steuri, Nik Wenzke. 
Photographs: Roland 
Halbe.    
spaces inside the 
grand Mosque-, the 
architects resorted to a 
self-similar geometric 
pattern derived from a 
hexagonal form, which 
generated three types 
of halls (measuring 
150 m², 90 m² and 
60 m² respectively) 
whose permutations 
could in turn generate 
sequences configuring 
a single exhibition 
space. The Contem-
porary Art Centre in 
Córdoba is not a cen-
tralized building: the 
centre moves from one 
space to another, it is 
everywhere. It is con-
figured as a sequence 
of precincts linked 
to a public space- a 
common space where 
one can express and 
exchange ideas, see 
an installation, access 
exhibitions, visit the 
cafeteria, or maybe 
simply look out onto 
the Guadalquivir River.
As for materials, in 
the building’s interior 
there are bare walls, 
slabs of concrete, and 
continuous paved 
flooring, and on the 
outside, prefabricated 
concrete fibreglass 
panels, or GRC, 
cladding opaque per-
forated façades. The 
façade facing toward 
the Guadalquivir river, 
which is the building’s 
true signature visage, 
is conceived as a 
screen perforated by 
several polygonal 
openings with LED-type 
monochromatic maps 
behind them. Images 
and text, generated 
by computer-aided 
video signals, will be 
reflected on the river’s 
surface and enable 
installations specifically 
conceived for the 
place. During the day-
time, natural light filters 
through the perfora-
tions, filling the indoors 
public area. 
This building was 
awarded the 2015 
Best Architects Award 
in the Public Buildings 
Category in Dusseldorf 
(Germany).
prefabricados de GRC 
que revisten fachadas 
opacas y perforadas. 
La fachada al río, 
verdadera máscara 
protagonista del edi-
ficio hacia el exterior, 
se concibe como una 
pantalla perforada por 
múltiples huecos poli-
gonales tras los que 
se alojan lámparas 
monocromáticas tipo 
LED. Por medio de un 
programa informático, 
señales de vídeo 
generan imágenes y 
textos que encuentran 
su reflejo en la lámina 
de agua del río y 
permiten instalacio-
nes. Durante el día, la 
luz natural se filtra a 
través de las perfora-
ciones e inunda tami-
zada la calle interior 
cubierta. Este edificio 
recibió el Best Archi-
tects 16 Award en la 
Categoría Edificios 







Art Centre in 
Córdoba, Spain) 
2013.
This art venue tells the 
story of a different 
Western World, with 
echoes of Islamic 
Spain’s Al-Andalus 
culture- still quite 
evident in Cordoba- 
resonating across the 
building’s architectural 
features. Following 
occult geometric laws 
devised by artists, 
craftsmen and alarife 
master builders from 
Cordoba’s ancient 
past- of  the kind  that 








Este espacio de arte 
habla de una occiden-
talidad diferente, don-
de el eco de la cultura 
hispano-musulmana, 
muy latente aún en 
Córdoba, está pre-
sente en numerosos 
recursos arquitectóni-
cos. Así, siguiendo las 
ocultas leyes geomé-
tricas de artistas, 
artesanos y alarifes de 
un remoto pasado cor-
dobés –aquellas que 
generaron los espacios 
múltiples e isótropos 
de la Mezquita– y de 
un patrón geométrico, 
el hexágono, se crean 
tres tipos diferentes 
de salas (150 m², 
90 m² y 60 m²) que, 
a su vez, pueden 
llegar a configurar 
un único espacio de 
exposición. Es un 
organismo descentrali-
zado, el centro está en 
todas partes. Es una 
secuencia de recintos 
vinculados a una 
calle pública, un lugar 
común donde poder 
exponer e intercambiar 
ideas, ver una instala-
ción, acceder a expo-
siciones, visitar el café 
o quizá asomarse al 
Guadalquivir. En cuan-
to a materiales, hay en 
el interior muros y losas 
desnudos de hormigón 
y solados continuos, y 
en el exterior, paneles 
Nieto Sobejano
A firm established by Enrique Sobejano and Fuensanta Nieto in 1985, with HQs in Madrid and Berlin. 
Their work- covered in numerous books and publications- has been exhibited at venues such the de Venice 
Biennale (2000, 2002, 2006 and 2012), New York’s MoMA (2006), the Kunsthaus in Graz (2008) and 
the MAST Foundation in Bologna (2014), and has received awards such as Spain’s Ministry of Culture’s 
2007 National Award for the Conservation and Restoration of Cultural Heritage, the Nike Prize from the 
BDA (Bund Deutscher Architekten) (2010), the Piranesi Prix de Rome (2011), the European Museum of 
the Year Award (2012), the Hannes Meyer Prize (2012), the American Institute of Architects Honorary 
Fellowship (2015) and the Alvar Aalto Medal (2015). Their most significant projects include the Madinat 
al-Zahra Museum and the Contemporary Art Centre in Cordoba (Spain), the Moritzburg Museum in Saale 
(Germany), the San Telmo Museum in San Sebastian (Spain), the Palacio de Congresos (convention cen-
tre) in Zaragoza (Spain) and the extension of the Joanneumsviertel Museum in Graz (Austria).
Estudio fundado en 1985 por Enrique Sobejano y 
Fuensanta Nieto, con oficinas en Madrid y en Ber-
lín. Su trabajo ha sido publicado en numerosas re-
vistas y libros españoles e internacionales y ha sido 
expuesta, entre otros lugares, en la Bienal de Venecia 
(2000, 2002, 2006 y 2012), el Museum of Modern 
Art (MoMA) de Nueva York (2006), el Kunsthaus 
en Graz (2008) y en la Fundación MAST de Bolonia 
(2014). Han recibido el Premio Nacional de Conser-
vación y Restauración de Bienes Culturales del Minis-
terio de Cultura de España (2007), el Premio Nike 
de la BDA  (Bund Deutscher Architekten) (2010), el 
Premio Piranesi Prix de Rome (2011), el Premio Mu-
seo Europeo del Año (2012), el Premio Hannes Me-
yer (2012) y son miembros honorarios del American 
Institute of Architects (AIA) y tiene la Medalla Alvar 
Aalto (2015). Sus principales obras incluyen el Museo 
Madinat al Zahra, el Museo de Moritzburg, el Museo 
de San Telmo, el Palacio de Congresos de Zaragoza, 
la ampliación del Museo Joanneum en Graz y el Cen-
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Casa Mediterráneo 
(Alicante. España). 
3.100 m2. Arquitecto: 
Manuel Ocaña del Valle. 
Colaboradores: Miguel 
Molins, Karolina Kurzak, 
Adriana Cepeda, Paloma 
Montoro, María Ortiz-
Muyo, BeDV Arquitectos, 
Yolanda Herranz. 
Fotografía: David Frutos.
Casa Mediterráneo HQ 
building (Alicante, Spain). 
3,100 m2. Architect: 
Manuel Ocaña del Valle. 
Collaborators: Miguel 
Molins, Karolina Kurzak, 
Adriana Cepeda, Paloma 
Montoro, María Ortiz-








Casa Mediterráneo is a 
public diplomacy institution 
whose main aim is to foster 
the common identity of the 
Mediterranean cultures. 
Its new headquarters 
were to be established in 
the old Benalúa railway 
station in Alicante, and 
new spaces were needed 
for hosting exhibitions, 
concerts, screenings and 
all kinds of events. The 
renovation project sought 
to add new features and 
properties to the station’s 
interior spaces, especially 
the old passenger platform, 
a key 1,500 m2 linear 
space within the building 
which was turned into 
an experience in itself. 
Thanks to a technical 
intervention involving new 
structures hanging from 
the ceiling and a colossal 
fan with a diameter of 7 
metres, the Costa Blanca 
sunlight becomes azure 
in the interior space, and 
the old disused station, 
formerly dry, dark and 
rusty, turns blue, liquid, 
vibrant,  thermodynamic 
and profitable. Walls and 
floors change colour thanks 
to the Klein Blue translucent 
effects of the roof boards 
and the moving-shade 
provided by lattice work 
of aluminium rings, 
becoming an ocean of 
deep ultramarine hues. The 
intervention also affected 
some pavilions in the naves 
adjacent to the big blue 
space, and the rest of the 
common areas- mostly 
roofed and closed- were 
left without woodwork, with 
open air ventilation and 
garden-covered floors. 
Manuel Ocaña
Ocaña is Architectural Projects professor at ETSAM in Madrid. His work 
has been exhibited at international venues such as the 2014 Venice Archi-
tecture Biennale, where it represented Spain. He has given more than 
a hundred lectures and his work has featured in numerous high-profile 
international publications, including El Croquis, A+U, Volume, Bauwelt, 
Arquitectura Viva, A10, Metalocus and Diseño Interior. His projects have 
been compiled in a monograph titled eXcepto 18, which features his firm’s 
motto: Risky Business or architectural practice as contemporary thought 
production. The firm- Manuel Ocaña Fast & Furious Production Office- 
established in 2014 and co-directed by Miguel Molins, specialises in the 
technical materialisation of ideas through full project implementation and 
construction of gardens, houses or office spaces.
Arquitecto y profesor de Proyectos Arquitectónicos de la Escuela Técni-
ca de Arquitectura de Madrid. Su obra se ha exhibido en varias exposi-
ciones internacionales como en la 14 Bienal de Venecia de Arquitectura 
(2014) representando a España. Ha impartido más de cien conferen-
cias y su trabajo ha sido publicado, nacional e internacionalmente, en 
más de un centenar ocasiones -destacando prestigiosas revistas como 
El Croquis, A+U, Volume, Bauwelt, Arquitectura Viva, A10, Metalo-
cus y Diseño Interior, y tiene editada una monografía (eXcepto 18) 
con el lema de su oficina: Risky Business o la práctica profesional de 
la arquitectura como Producción de Pensamiento Técnico. Su oficina 
Manuel Ocaña Fast&Furious Production Office, creada en 2014, que 
co-dirige con Miguel Molins, se dedica al desarrollo técnico de ideas, a 
la implementación de proyectos y a su producción integral, en jardines, 






es una institución que 
fomenta la identidad 
común de los pueblos 
mediterráneos. Su nueva 
sede, en la antigua 
estación ferroviaria de 
Benalúa, en Alicante, 
necesitaba de espacios 
para gestionar eventos, 
exposiciones, conciertos 
y proyecciones. La 
intervención sobre el 
edificio antiguo se basó 
en incorporar nuevas 
propiedades a los 
espacios interiores ya 
existentes; así, el antiguo 
andén de viajeros es 
el lugar fundamental 
del edificio. Es un 
espacio longitudinal de 
1500 m2 que se torna 
experiencial. Mediante 
el sol de la Costa Blanca 
manuelocana.com
+info
mediterránea y una serie 
de intervenciones técnicas 
(como la incorporación 
de varios elementos 
suspendidos más un 
gran ventilador de siete 
metros de diámetro) 
el espacio en desuso, 
oxidado, seco y oscuro 
pasa a ser azul, líquido, 
vibrante, termodinámico y 
rentable. Los viejos muros 
y el suelo se tiñen por 
una cubierta traslúcida 
de color azul klein y una 
vibrante celosía de aros 
de aluminio. El espacio es 
un mar de sombras azules. 
También se trabajan una 
serie de pabellones en 
las naves perimetrales 
al gran espacio azul y 
el resto de los lugares 
comunes, cubiertos y 
cerrados, permanecen sin 
carpinterías y ventilados 
por el aire libre, con suelos 
de tierra y jardinería. 
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Estudio formado por Ángela García de Paredes e Ignacio G. Pedrosa, arquitectos 
por la Escuela de Arquitectura de Madrid donde, además, son profesores de Pro-
yectos Arquitectónicos. Son también profesores invitados en la ESARQ UIC de Bar-
celona, UNAV de Pamplona e IUAV de Venecia. En 1990 fundan Paredes Pedrosa 
Arquitectos y son autores, entre otras obras, del Ayuntamiento de Valdemaqueda, 
Teatro Valle Inclán en Madrid, Museo Arqueológico de Almería, Villa Romana 
La Olmeda, Bibliotecas de Ceuta y Córdoba y del Auditorio de Lugo. Su obra ha 
sido seleccionada en diversas Bienales de Arquitectura Españolas, de Venecia e 
Iberoamericanas. Han obtenido el Premio Europan, Premio ar+d Award, Premio 
Arquitectura de la Comunidad de Madrid, Premio de Arquitectura Española, 
Gold Medal for Sustainable Architecture, Premio Mansilla, Premio COAM, Premio 
Eduardo Torroja de Ingeniería y Arquitectura, Premio Europeo de Intervención en 
Patrimonio Arquitectónico y la Medalla de Oro al Mérito en las Bellas Artes 2015.
Paredes Pedrosa Arquitectos
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Auditorio de Lugo 
Lugo (España). 
Arquitectos: Ángela 
García de Paredes y 
Ignacio G. Pedrosa. 
Colaboradores en 
proyecto: Álvaro Rábano, 
Clemens Eichner, Lucía 
Guadalajara, 
Ángel Camacho, Ingrid 
Campo, Blanca Leal, 
Roberto Lebrero. 
Fotógrafo: Roland Halbe.
City Auditorium  
(Lugo, Spain).  
Architects: Ángela  
García de Paredes and 
Ignacio G. Pedrosa.  
Collaborators: Álvaro 
Rábano, Clemens Eichner, 
Lucía Guadalajara,  
Ángel Camacho, Ingrid 
Campo, Blanca Leal, 
Roberto Lebrero.  
Photographs:  
Roland Halbe.
Auditorio de Lugo. 
Lugo (España). 
2016.
El Auditorio de Lugo es 
un proyecto arquitec-
tónico encajado en su 
poderosa condición 
topográfica en dos nive-
les: por un lado el nivel 
urbano de la avenida y 
por otro el superior de 
los jardines, con siete 
metros entre ambos. Esta 
condición permite utilizar 
la topografía a favor del 
proyecto, configurando 
un perfil urbano continuo 
hacia la ciudad y permi-
tiendo disponer un jardín 
elevado de acceso al 
Auditorio, que funciona 
como antesala verde y 
silenciosa del edificio. 
En el interior lineal, arti-
culado con una fachada 
mirador, se disponen 
dos salas, de 900 y 
300 plazas, apoyadas 
sobre el perfil natural 
del terreno con una 
única pendiente, incor-
porando la visión de los 
jardines y la luz natural 
al fondo de los grade-
ríos. La galería, unas 
veces traslúcida y otras 
transparente, confiere al 
edificio un carácter lumi-
noso y construye su cara 
más urbana que, hacia 
el jardín, ofrece una 
silueta fragmentada que 
apenas sobresale de la 




Sitting on sloped terrain, 
the Lugo Auditorium 
building was conceived 
to be solidly anchored 
within the surrounding 
topography, to which 
it is connected at two 
different heights: a lower 
surface level, facing an 
avenue, and an upper 
level (seven metres 
higher) facing a garden 
area. Topography 
becomes the building’s 
ally, with an urban pro-
file in continuity with the 
city at the lower level, 
and a hilltop garden at 
the upper level serving 
as a sort of quiet green 
entrance hall. In the 
building’s linear interior 
a transparent façade 
affords panoramic 
views of the cityscape. 
Two halls- with seats for 
300 and 900 people, 
respectively- follow the 
slope’s inclination, with 
natural light at the top 
rows of seats and views 
towards the green area. 
The gallery, with different 
transparencies, affords 
luminosity and endows 
the building with its most 
urban profile, which 
from the garden area 
looks like a fragmented 
contour, and barely 
discernible over the 
treetops.  
A firm established in 1990 by Ángela García de Paredes and 
Ignacio G. Pedrosa,  professors at the Architectural Design 
Department in Madrid School of Architecture, who are also 
visiting professors in the architecture schools of Pamplona, 
ESARQ UIC in Barcelona and IUAV in Venice. Their built 
work includes the Town Hall in Valdemaqueda, the Valle 
Inclán Theatre in Madrid, the Olmeda Roman Villa Museum 
in Palencia, the Archaeology Museum in Almeria, the Public 
Libraries in Ceuta and Córdoba,  and the Lugo Auditorium. 
They have received awards such as the COAM prize, the ar+d 
Award, the Europan II and IV prize, the Madrid Architec-
ture Award, the  Mansilla Award, the Gold Medal Interna-
tional Prize for Sustainable Architecture, the Eduardo Tor-
roja Award for Engineering and Architecture, or the AADIPA 
European Award for Architectural Heritage Intervention. In 
2014 they were awarded Spain’s Fine Arts Gold Medal. Pare-
des Pedrosa’s work has been exhibited at architecture bienni-
als in Spain, Venice and Latin America.
paredespedrosa.com 
+info
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Urbanarium. Proyecto 
de investigación de Ana 
Peñalba. 
Urbanarium, a research 





with identity and mem-
ory as our immaterial 
heritage, and disrupting 
our sense of  belonging 
to- and appropriation of- 
certain shared everyday 
scenes, the Urbanarium 
project studies the inser-
tion of domestic objects 
in the city’s collective 
public sphere. Here 
architecture attempts to 
render visible a new 
socio-cultural imaginary, 
whereby everyday 
objects are transformed 
in their familiarity as 
some of their surface 
qualities are warped 
or suppressed. The 
new assemblages thus 
generated coalesce into 
structural landscapes that 
break away from their 
original identity, seeking 
new morphological and 
etymological functions 
in the construction of 
the future. The drawing 
shown here was part 
of a set featured at the 
exhibition Where do 
we stand? Two years 
of drawings with Open 
Sessions, at the Drawing 
Center in New York in 
the Summer of 2017.  
cuando algunas de 
sus cualidades superfi-
ciales son eliminadas 




que fuerzan la libera-
ción de su identidad 
original, en búsqueda 
de nuevas ocupacio-
nes morfológicas y eti-
mológicas en la cons-
trucción del futuro. Este 
dibujo forma parte de 
una colección que se 
expuso en el Drawing 
Center de Nueva York 
en la exposición Whe-
re do we stand? Two 
years of drawings with 
Open Sessions, en el 





Urbanarium es un 
proyecto que inves-
tiga la inclusión de 
objetos domésticos en 
la escena pública y 
colectiva de la ciudad. 
Esta investigación 
experimenta con la 
identidad de nuestro 
patrimonio intangible, 
la memoria, distorsio-
nando la forma que 
tenemos de poseer y 
pertenecer a ciertas 
escenografías colecti-
vas y cotidianas. Con 
este experimento, la 
arquitecta intenta visi-
bilizar un nuevo ima-
ginario socio-cultural, 
donde la familiaridad 
de estos objetos muta 
Ana Peñalba
Licenciada en Arquitectura Superior por la Escuela Politécnica 
de Madrid E.T.S.A.M y Máster en Medio Ambiente y Arquitec-
tura Bioclimática en el departamento de construcción y tec-
nología arquitectónicas de esta misma Escuela. En su trabajo 
investiga las formas intangibles de la ciudad que se producen 
a través de las redes socio-políticas y culturales, haciendo hin-
capié en la ocupación colectiva de la misma. Como ella misma 
dice “mis edificios se construyen con sonidos, memorias,  obje-
tos y formas de la realidad del presente que pretenden construir 
una posible ficción de nuestro futuro”. Es profesora Adjunta en 
la escuela de Arte y Diseño de Nueva Jersey (NJIT) y de la Uni-
versidad de Arquitectura Barnard-Columbia y forma parte del 
equipo AIM 2016-2017 Biennale en el Museo del Bronx y del 
Programa Open Sessions en el Drawing Center de Nueva York. 
Su trabajo, más cercano al arte contemporáneo y a la reflexión 
arquitectónica, está repleto de símbolos cotidianos superpues-
tos como si fuera una construcción preciosista. 
Peñalba holds a B.Arch. degree from ETSAM in Madrid, and a 
Masters degree in Environmental and Bioclimatic Architecture 
from Building and Architectural Technologies Department in 
the same school. She is currently  adjunct professor at New 
Jersey Institute of Technology’s School of Art and Design, and 
at Columbia University’s Barnard College. She is also part of 
the 2016-2017 AIM Biennial team at the Bronx Museum, and 
has joined the Open Sessions Program at the Drawing center 
in New York. Her work, which gravitates towards contempo-
rary art and architectural reflection, brims with symbols from 
everyday life, layered into a sort of exquisite construct. Peñalba 
explores the immaterial cityscapes that emerge across cultural 
and socio-political networks, with a special emphasis on how 
they are collectively occupied. “My buildings”, as she explains, 
“are made of sounds, memories, objects and shapes from pres-
ent reality seeking to construct feasible fictions of our future”. 
www.anapenalba.com
+info




Arganda del Rey 
(Madrid. España). 
Arquitectos: María 
José de Blas y Rubén 





Arganda del Rey 
(near Madrid, 
Spain). 2007. 
This project is based upon 
a reflection on a baby’s 
first months, and draws its 
inspiration from the types 
of dwelling exemplified 
by Iron Age settlements, 
huts and igloos, which 
tended to be circular 
spaces of comfort, peace 
and quiet, where mother 
and home meant the 
same thing. Circularity, 
which is also present in 
the spatial arrangements 
of children’s playground 
games (eg. ring-a-ring-o-
roses), allows for better 
visual monitoring from all 
sides. The cylinder shape, 
in turn, may be perceived 
in two opposite ways- as 
a concave or a convex 
shape- which interact with 
the children depending on 
their relative location with 
regard to the threshold. All 
these conceptual features 
shape the building’s 
central spine, which joins 
together the classrooms 
and the service areas and 
thus links all the circular 
cells. This central spine is 
a roofed common area 
conspicuously made of 
concrete. For the kids, the 
“unknown” lies outside 
their little huts- in a space 
where they are to taught 
to think- and playing 
by contrast happens 
inside. Each and every 
circular room is painted 
in a different colour, and 
has a four-metre radius. 
Together they form a 
mesh of tangent circles 
in a staggered pattern 
that leaves separations 
for lighting. There is a 
main entrance hallway 
bathed in light. Colours 
and texture complete the 
friendly-looking, sinuous 
flow of the building’s 
geometry and the calm, 
plain whiteness of 
horizontal surfaces. This 
project was awarded the 
Saloni Prize in 2008.
Picado-De Blas Arquitectos
María José de Blas and Rubén Picado taught at the IED 
post graduate Design program and are currently Projects 
professors at the Cross-Disciplinary Final Year Projects 
Workshop at Universidad Politécnica San Pablo CEU de 
Madrid. They established their firm in 1991, and their 
work has been exhibited at the 5th and the 11th Ven-
ice Biennale, the 10th Spanish Architecture Biennial and 
the 2nd Latin American Design Biennial. Their Audiori-
um Theatre at San Lorenzo de El Escorial (near Madrid, 
Spain) earned them the Enor Prize in 2007 and the Pie-
dra Prize in 2008. They also received the 2008 Saloni 
Prize for their kindergarten at Arganda del Rey, the 2009 
Award for Excellence from EENA (the European Asso-
ciation of 112 Emergency Centres), and the 2012 FAD 
Prize for their Tondeluna restaurant at Logroño (Spain), 
among other awards.
For Blas and Picado, drawing is thought’s main instru-
ment, and the creative process across different disciplines 
tends to follow very similar paths, which they believe are 
just as important as the final outcome of a built project.
Formado en 1991 por los arquitectos María José de Blas y 
Rubén Picado, defienden que el dibujo es su principal ins-
trumento de pensamiento, y para ellos el proceso creativo 
es muy similar entre disciplinas y les interesa tanto como 
el resultado de la idea construida. Han sido seleccionados 
para participar en la V y XI Bienal de Venecia, en la X 
Bienal de Arquitectura Española y en la II Bienal Ibe-
roamericana de Diseño. Recibieron el Premio Enor 2007 y 
el Premio Piedra 2008 por su obra del Teatro y Auditorio 
de San Lorenzo de El Escorial, así como el Premio Salo-
ni 2008 por la Guardería Municipal de Arganda del Rey 
(Madrid). También fueron galardonados con el premio 
europeo Excelencia 2009 de la EENA (Asociación Euro-
pea de Centros 112) y premio FAD 2012 por el restauran-
te Tondeluna (Logroño), entre otros galardones. Han sido 
profesores del Master de Diseño del IED y ejercen, en la 
actualidad, la docencia de Proyectos del Taller Transver-
sal y del Fin de Carrera  en la Universidad Politécnica San 
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Dones y Ocupaciones 
Council Kindergarten 
at Arganda del Rey 
(near Madrid, Spain). 
Architects: María 






Arganda del Rey 
(Madrid. España). 
2007. 
Este proyecto reflexiona 
sobre los primeros 
meses de vida de un 
bebé y se inspira en 
la forma de habitar de 
los primitivos castros, 
cabañas o iglús, basada 
en el círculo, donde la 
casa es la madre y el 
confort del recogimiento. 
A su vez, se trasladó la 
idea del juego infantil, 
casi siempre realizado 
en círculo como el de 
las sillas, el corro…; 
esta forma redondeada 
tiene la capacidad 
de ser vigilada desde 
cualquier punto del 
perímetro. El cilindro 
tiene dos percepciones 
opuestas relacionadas 
con la protección: la 
cóncava y la convexa 
que interactúan con 
los niños en función 
de su posición con 
respecto al umbral. 
Estas ideas conforman 
una espina central que 
agrupa las distintas 
aulas y servicios que 
hacen funcionar el 
centro, y que es 
el enlace entre las 
diferentes células 
circulares. La espina 
central se percibe de 
hormigón y es una 
estancia cubierta y 
común. Lo desconocido 
está fuera de sus 
“cabañas”, donde se 
les enseña a pensar y 
jugar está dentro. Cada 
aula tiene un color 
y un radio de cuatro 
metros, que forman un 
trazado reticular de 
círculos tangentes, de 
modo que cada línea 
se contrapea con la 
siguiente, dejando 
separaciones entre 
círculos alternos para 
pasos de luces. Hay una 
marquesina de entrada 
principal bañada por la 
luz. El resto lo completa 
el color y las texturas, 
manteniendo el estado 
amable del movimiento 
sinuoso y el sereno 
blanco plano horizontal. 
Recibió el premio Saloni 
de Arquitectura 2008.




Pierre Soulages, pintor 
francés de la luz, es 
una de las grandes 
figuras del arte europeo 
del siglo XX. En su 
localidad natal, Rodez, 
se construyó este museo 
para que alojase una 
importante donación de 
su obra, proveniente de 
su colección privada. 
El estudio RCR fue el 
escogido para crear 
un gran centro de arte 
contemporáneo formado 
por cinco cajas de 
medida y altura variable 
que se insertan en la 
falla del terreno, en 
el parque Foirail, un 
espacio público con una 
acusada pendiente. Hay 
una pieza longitudinal 
y paralela al parque 
que actúa como espina 
dorsal del edificio, en la 
cual se insertan una serie 
de volúmenes ciegos 
de diferentes alturas y 
fachadas. El desnivel 
permite minimizar el 
impacto visual en el 
parque, pues parte 
aparece semienterrado, 
y, a su vez, dar una 
imagen monumental 
desde la zona baja de 
la ciudad. Cada una de 
las cajas, de hormigón, 
se forran en el exterior 
de placas de acero 
corten y, en el interior 
aparecen brillantes, con 
las aguas del acero a la 
vista, que no requieren 
ornamentación. En su 
conjunto, se produce 
una variedad de alturas 
de techo, para percibir 
la obra en diferentes 
modos, sin afectar al 
espacio expositivo. El 
museo se recubre de 
este acero corten y de 
vidrio, que al envejecer, 
entrará en diálogo con 
los espacios verdes. Este 
edificio recibió el Premio 
de Arquitectura Española 
Internacional 2015. 
RCR Arquitectes
A firm established in 1988 by Rafael Aranda, Carme Pigem and Ramón Vilalta. Their 
work has featured at exhibitions such as the 1999 Salon International de l’Architecture in 
Paris, the Venice Biennale (in 2000, 2002, 2006, 2008, 2012, 2014 and 2016), On-site: 
New Architecture in Spain, at New York’s MoMA in 2006, or Global Ends at  Toto Gal-
lery.Ma in Tokyo in 2010. They have also been in solo shows in Barcelona and Madrid in 
Spain, as well as in Japan, Germany, Slovenia or the Czech Republic. The awards they 
have received include the 2005 Premio Nacional de Cultura de Arquitectura  from the 
Catalonia Regional Government, the 2008 and 2014 Chevalier de l’ordre des Arts et des 
Lettres de la Repúblique Française, the American Institute of Architects Honorary Fel-
lowship in 2010, the Royal Institute of British Architects Honorary Fellowship in 2012, 
and the 2015 Gold Medal from the Académie d’Architecture Française. In 2017 they won 
the Pritzker Prize.
Based in their home town of Olot (near Girona, in Catalonia), RCR practice a minimalist, 
carefully crafted architecture that combines aesthetics and the everyday. In 2013 they 
established the RCR BUNKA foundation to foster the appreciation of architecture, land-
scape, culture and the arts.
Estudio de arquitectura formado en 1988 por Rafael Aranda, Carme Pigem y 
Ramón Vilalta, ganadores del Premio Pritzker 2017. Desde su ciudad natal, Olot 
(Girona) realizan una arquitectura de factura artesana y línea minimalista, don-
de lo cotidiano se mezcla con lo estético. Han recibido, entre otros galardores, el 
Premio Nacional de Cultura de Arquitectura 2005 de la Generalitat de Catalun-
ya, el Chevalier de l’ordre des Arts et des Lettres 2008 y 2014 de la Repúblique 
Française, son Miembros honoríficos por la AIA American Institute of Architecture 
2010, Miembros honoríficos por el RIBA Royal Institute of British Architects 2012 
y Medalla de Oro de l’Académie d’Architecture Francesa 2015. En 2013 crearon 
la fundación RCR BUNKA para estimular la valoración por la arquitectura, el pai-
saje, las artes y la cultura. Han participado en exposiciones internacionales como 
el III Salon International de l’Architecture en París (1999); en los años 2000, 
2002, 2006, 2008, 2012, 2014 y 2016 en la Biennal de Venècia; en 2006, en On-
Site: New Architecture in Spain en el MoMA de Nueva York y Madrid; en el 2010 
Global Ends en la Toto Gallery.Ma de Tokio. Han realizado exposiciones indivi-
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Pierre Soulages- French 
“painter of light”- was one 
of the great European 
artists of the 20th 
Century. This museum in 
his birth town of Rodez 
was meant to house a 
sizable portion of his 
works, donated from his 
private collection. For that 
purpose RCR designed a 
large contemporary art 
centre in the shape of five 
steel boxes of different 
sizes and heights, sitting 
on uneven terrain on a 
steep slope at Foirail 
public park. A linear 
section running parallel 
to the park serves as the 
building’s backbone, 
onto which are grafted a 
series of blind volumes, at 
different heights and with 
different façades. The 
slope allows the building’s 
visual impact on the park 
to be minimised- it looks 
as though it were half-
buried in the hillside- and 
simultaneously makes 
it appear monumental 
as seen from the lower 
part of the city. On the 
outside, each of the 
concrete boxes is clad in 
weathering steel; on the 
inside, they look shiny 
with the veins in the steel 
showing, and requiring 
no ornamentation. 
Ceilings at different 
heights in different areas 
allow for a diversified 
appreciation of the 
paintings without affecting 
the exhibition space. As 
materials grow old, the 
weathering steel and the 
glass in the building’s 
outer skin will establish 
a dialogue with the 
surrounding greenery.
39
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Pop-Up House. Madrid 








(Miguel de Guzmán y 
Rocío Romero).
Pop-Up House. Madrid 













Full refurbishment of a 
flat in a mid-20th century 
residential building in 
Madrid, for a client in 
their early 30s living on 
their own for the first time. 
As an experiment, the 
project deals with two 
intersecting concerns: 
the sociological reality 
linked to the increasing 
number of one-person 
homes in today’s big 
cities (the phenomenon 
of “single living”); and 
setting up a thinly spread 
domestic infrastructure 
as a unifying device. For 
this purpose, the various 
infrastructures in the home 
were redefined in the style 
of artist Toland Grinell’s 
matching traveling trunks, 
as functional elements that 
occupy dwelling space 
upon being opened/
unfolded. The components 
in a traditional room 
were disassembled and 
made independent from 
one another, providing 
opportunities for new 
domestic configurations. 
Following the project’s 
approach, a bathroom 
for instance is not taken 
as an indivisible whole, 
but as the sum of elements 
contained in a room 
(the shower, the toilet 
stool, the washbasin, 
the mirror, the cupboard) 
taken independently. 
Fifty-four such units were 
assembled into a single 
structural device which is 
both aesthetic, interactive, 
and rather labyrinthine 
in its complexity. This 
single unifying device is 
not meant to be mobile, 
but to be unfolded and 
deployed. By opening 
and closing it, extending 
or contracting it, sliding or 
folding it up, the home is 
restructured, expanded, 
fragmented, connected 
or isolated. Here, the 
room does not contain 
a wardrobe, but the 
wardrobe contains a 
room. As for materials, 
the device was made of 
oriented strand boards. 
Its exterior outlook was 
uniform, with specific 
handles revealing the 
opening system  for every 
element.  
TallerDE2
A firm established by Arantza Ozae-
ta Cortázar and Álvaro Martín Fidal-
go in 2008, with HQs in Madrid and 
London, and developing most of their 
work in Germany, Spain and the UK. 
Ozaeta and Martin teach at Universi-
dad Politécnica de Madrid ETSAM and 
at the Architectural Association School 
in London. Their work has earned them 
awards such as the 2013 Bauwelt Prize, 
the 2013 Luis M. Mansilla Prize from 
COAM, the 2014 FAD Prize, and the 
2016 ‘40 under 40’ Prize, among others. 
They were finalists at the 2013 Spanish 
Architecture and Urbanism Biennial, 
and have won competitions  in Germa-
ny (the Europan-09 in Selb, the Helios 
School Competition in Cologne, the ‘IQ 
Experimental Collective Housing-Wohn-
quartiere’) and Spain (the international 
competition for ephemeral urban gar-
dens in Bilbao).
TallerDE2 specialises in researching and 
designing new architectural strategies 
through the exploration of everyday pol-
itics, the unmoored condition of current 
living, new communication strategies, 
and schemes for the “shrinking city”.
Oficina de arquitectura dirigida por Arantza Ozaeta Cortázar y Álvaro Martín 
Fidalgo desde 2008, cuyo trabajo se localiza, principalmente, entre España, Ale-
mania e Inglaterra. Tiene sedes en Madrid y Londres, y se dedica a la investiga-
ción y el diseño de nuevas posibilidades arquitectónicas a través de la exploración 
de mecanismos y políticas de la vida cotidiana, la condición contemporánea en 
tránsito, los procesos de adelgazamiento urbano y las estrategias de comunica-
ción. Han sido reconocidos con varios galardones como el 40 under 40 2016, 
Bauwelt First Works 2013, COAM Luis Mansilla 2013, y seleccionados en la XII 
Bienal Española 2014 y FAD 2014, entre otros. Han sido premiados en concursos 
nacionales e internacionales como el Europan-09 en Selb (Alemania), la Escuela 
Universitaria Helios en Colonia (Alemania), el concurso IQ-Vivienda Colectiva 
Experimental-Wohnquartiere (Alemania) y el concurso de Jardines Urbanos Efí-
meros en Bilbao (España). También son docentes en la Universidad Politécnica de 






en una vivienda de 
un edificio residencial 
madrileño, de 
mediados del siglo 
XX para un usuario 
recién emancipado. 
Es un experimento que 
investiga el cruce de dos 
situaciones: por un lado, 
un delgado (in)mueble 
aglutinador doméstico, y 
por otro, una exploración 
del fenómeno de los 
hogares unipersonales 
en las metrópolis, 
“fenómeno single”. 
Para ello, definen las 
diferentes infraestructuras 
de la vivienda, 
inspiradas en las maletas 
www.tallerde2.com
+info
especializadas del artista 
Toland Grinnell, como 
elementos funcionales 
que al abrirse ocuparán 
el espacio necesario 
para ser habitadas. 
Los equipamientos 
asociados a una 
habitación tradicional 
se independizan y se 
dispersan, ofreciendo 
nuevas oportunidades 
domésticas. No se habla 
de un aseo como suma 
de elementos encerrados 
en una habitación: sino 
de una ducha, un lavabo, 
un inodoro, un espejo, 
un armario, de manera 
independiente. Así, se 
ensamblan 54 unidades 
en un único elemento 
infraestructural, estético e 
interactivo, como un gran 
laberinto. Este elemento 
aglutinador no se mueve, 
se despliega. Al abrirlo 
y cerrarlo, desplegarlo y 
contraerlo, deslizarlo y 
abatirlo, la vivienda se 
reestructura, se expande, 
se fragmenta, se conecta, 
se aísla. Aquí, la 
habitación no contiene 
un armario, sino que el 
armario contiene una 
habitación. En cuanto a 
materiales, se construye 
con panel de fibras 
orientadas. El exterior 
parece uniforme, con 
una imagen única donde 
los tiradores revelan los 
mecanismos de apertura 
de cada dispositivo. 
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Takk es un espacio para la producción arquitectónica liderado por 
Mireia Luzárraga y Alejandro Muiño centrado en el desarrollo de 
prácticas materiales de carácter experimental y especulativo en la 
intersección entre naturaleza y cultura, con especial atención a la 
superación del antropocentrismo en sus diferentes formas (polí-
tica, ecológica, cultural, de género...), y a la definición de nuevas 
nociones de belleza mediante la articulación de la diversidad a tra-
vés del ensamblaje de una multiplicidad de materiales de diversos 
orígenes y condiciones, atendiendo tanto a sus propiedades físicas 
como simbólicas. Su trabajo ha participado en la XIII Exhibición 
Internacional de la Bienal de Venecia, la Feria de Arte Internacional 
ARCOmadrid, el Centro de Cultura Contemporánea y el Museo de 
Arte Contemporáneo de Barcelona, o el Centro Cultural las Ciga-
rreras de Alicante, y sus proyectos han sido distinguidos en diversos 
concursos, entre los que cabe destacar el Premio FAD de Arqui-
tectura Efímera 2011 o la Mención Honorífica en el 1er Premio de 
Arquitectura Social de la Fundación Konecta, entre otros. 
Established by Mireia luzárraga and Alejandro Muiño, Takk is 
a space for architectural production that develops experimental, 
speculative material practices at the intersection between nature 
and culture, with a particular emphasis on the overcoming of 
anthropocentrism in its various manifestations (political, ecologi-
cal, cultural,  gender-based, etc), and the definition of new notions 
of beauty through the articulation of diversity into assemblag-
es of multiple materials- from different sources and in different 
conditions- in terms of their physical properties and symbolic 
associations.
Takk’s work has been exhibited at venues such as the 2012 Ven-
ice Biennale, the International Art Fair ARCOmadrid,  or the Cen-
tre de Cultura Contemporánea (CCCB) and the Museo de Arte 
Contemporáneo (MACBA) in Barcelona, and has received awards 
such as 2011 Fad Award for Ephemeral Architecture, or an Hon-
ourable Mention at the 2012 Konecta Foundation Awards for 
Social Architecture, among others.






























































An ephemeral pavilion 
built for the Vertical 
Workshop festival, 
which aimed at building 
a meeting space at a 
university campus and 
actively involving users 
in the process. For that 
purpose, protocols of 
creative empowerment 
were established 
through the design of 
the pavilion’s 14 bases, 
seeking to configure a 
space that might provide 
a platform for students 
to redress the power 
imbalances in the highly 
hierarchical university 
context. The pavilion 
is a 16 m2 space 
reminiscent of a mountain. 
The irregular floorplan 
allows for different 
types of situations and 
appropriations of space. 
The structure consists of 
14 interlaced rows of 
hexagons covering the 
whole volume. Each 
hexagon, in turn, contains 
different geometrical 
patterns that have 
been cut, sewn, folded 
and pasted together 
employing techniques 
from the fashion industry, 
and the ensemble looks 
like a large democratic 
garment. Each row of 
hexagons is unique, and 
houses a different type of 
flower, making the space 
come alive beyond all 
control, a domain open 
to mutations and the 
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Éste es un pabellón 
efímero, construido con 
motivo del festival Taller 
Vertical, que tuvo como 
objetivo la construcción 
de un espacio de 
reunión dentro de un 
campus universitario con 
la voluntad de que los 
usuarios, fueran parte 
activa del proceso. Se 
estimularon protocolos de 
empoderamiento creativo 
mediante el diseño de las 
14 bases que configuran 
el pabellón, para que 
el espacio final dotara 
a los estudiantes de una 
plataforma desde la que 
poder reequilibrar la 
correlación de fuerzas 
de una comunidad tan 
jerarquizada como la 
universitaria. El pabellón 
consiste en un espacio 
de 16m2 que recuerda a 
una montaña. En planta, 
esta forma irregular 
permite que el espacio 
sea capaz de generar 
diferentes tipos de 
situaciones, fomentando 
su apropiación libre por 
parte de los usuarios. La 
estructura del pabellón se 
configura a través de un 
trenzado básico de 14 
filas de hexágonos que 
recubren la volumetría. 
Cada hexágono, a 
su vez, contiene una 
serie de composiciones 
geométricas elaboradas 
con técnicas de corte, 
cosido, pegado y 
doblado de la industria 
de la moda que hace 
única a cada fila. Es 
como un gran vestido 
democrático. Finalmente, 
cada una de ellas 
alberga un tipo de flor 
que convierte al espacio 
en un elemento vivo e 
incontrolado, abierto al 
cambio y a la diferencia 
de opiniones. 
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Colectivo de arquitectos que se articula como un laboratorio de 
proyectos estéticos “de resistencia cultural, un laboratorio que 
desarrolla herramientas de acción directa y socialmente efec-
tivas”, aseguran. Está formado por un equipo de personas de 
carácter multidisciplinar que se dedica a la construcción colabo-
rativa de dispositivos micro-arquitectónicos o micro-urbanísticos 
que permiten “la reconquista del espacio público y su uso colec-
tivos”. Su principal metodología de trabajo son los talleres de 
construcción colectiva (TCC), basados en la cooperación con la 
comunidad local para responder a sus necesidades. Actualmente 
está formado por Diego Peris, Rafa Turnes, Pablo Galán, Joaquín 
Calle, Jon Garbizu, Carlos Hidalgo y David Martí. Han expuesto 
en la Bienal de Estambul (2012-2013), el Centro de Arte Con-
temporáneo de Ecuador (2013) o La Casa Encendida de Madrid 
(2013), y su obra formó parte de Fluxus Tour del Museo Reina 
Sofía de Madrid (2012), entre otros. 




: Jon Garbizu, Diego 





Cecy Neri, Vanesa 
Ramos, Elizabeth Ornelas 
Escudero. Fotografía: 




Architects: Jon Garbizu, 
Diego Peris, David 




Cecy Neri, Vanesa 
Ramos, Elizabeth 
Ornelas Escudero. 
Photographs: Max Nilles 
& Todo por la praxis. 
A collective that defines itself as a laboratory for aesthetic pro-
jects “of cultural resistance, a lab that develops tools for social-
ly effective direct action”. The team is formed by people from 
different disciplines who work together in collaborative con-
struction projects, building micro-urban or micro-architectural 
devices aimed at “recovering public space for collective use”. 
Their methodology is mostly based on ‘collective construc-
tion workshops’  that work together with local communities to 
respond to their needs. The TXP collective is currently formed 
by Diego Peris, Rafa Turnes, Pablo Galán, Joaquín Calle, Jon 
Garbizu, Carlos Hidalgo and David Martí. Their work has been 
exhibited at the Istanbul Biennial (2012-2013), the Centro de 
Arte Contemporáneo de Ecuador (2013) and Casa Encendida 
in Madrid (2013). It was also featured in the Fluxus Tour exhi-








El Centro Cultural 
Casino de Luxemburgo 
convocó una residen-
cia artística en la que 
Todo por la praxis 
(TXP) desarrolló una 
sede física de la Ofici-
na TAZ, para acoger 
de manera temporal el 
Archivo TAZ *. Ubica-
da en el cruce del Bou-
levard de la Pétrusse y 
la Passerelle/Viaduc, 
permanecería abierto 
de junio a septiembre 
de 2015, planteando 
la recuperación y acti-
vación de esta plaza. 
Esta instalación per-
mitiría las asambleas 
ciudadanos y los talle-
res colaborativos entre 
los usuarios. Así, la 
construcción se confor-
mó con una estructura 
de andamio de siete 
metros de altura con 
dos plantas. El períme-
tro estuvo cubierto con 
barreras New Jersey y 
plásticas de señaliza-






This project was devel-
oped in the context 
of the 2015 call for 
residencies promoted 
by the cultural centre 
Casino Luxembourg. 
TXP’s proposal consist-
ed in the development 
of the TAZ office as a 
temporary site the TAZ 
Archive*. Located in 
a square at the inter-
section of Boulevard 
de la Pétrusse and 
Passerelle / Viaduc In 
Luxembourg city, the 
TAZ office was open 
for a period of three 
months, from June 20th 
to September 6th, 
2015, stimulating the 
recovery of the said 
square. The installation 
provided a space 
that could be used for 
assemblies or citizens’ 
parliaments, or for col-
laborative construction 
workshops. The TAZ 
Office is a scaffolding 
structure forming a 7 
metre high circular 
tower with two upper 
floors. The perimeter 
is covered with Jersey 
barriers and plastic 
road signs, which 
generate permeable 
planes resembling 
a lattice space. This 
structure generates 
several public spaces 
at different heights: on 
the ground floor is the 
assembly area; on the 
first floor is located the 
archive space, which 
allows access to the 
database file of TAZ 
projects; and the com-
munity garden.
como celosía. Una 
estructura de gran sen-
cillez constructiva que 
genera varios espacios 
públicos en altura, con 
un asambleódromo, 
gradas móviles y un 
espacio para el archi-
vo y la consulta de la 
base de datos de TAZ. 
También se conformó 
un jardín comunitario, 
y el mobiliario (jardine-
ras, bancos y gradas) 
tendrían una segunda 
vida en lo local.  
* Archivo TAZ (Tem-
pory Autonomous  
Zone): Es un obser-





up o intervenciones 
de urbanismo tácti-
co. Zona Autónoma 
Temporal (TAZ) hace 
alusión a un ensayo 
escrito por Hakim Bey 
y publicado en 1991 
que describe la táctica 
sociopolítica de crear 
espacios temporales 
que eluden las estructu-
ras formales de control 
social. 
*The TAZ Archive is an 
observatory that col-
lects experiences from 
self-organized spaces, 
grassroots citizen initia-
tives or tactical urban-




tualised by Hakim Bay 
in a 1991 essay that 
describes temporary 
spaces as a socio-po-
litical strategy that 
avoids formal structures 
of social control.
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Dibujos para un mural en 
el hueco de un ascensor. 
MSocialHotel (Singapur).  
Papel y tinta. Bocetos 1-6, 
7-10, 23-29, 30-35. 
Mural: Pintura  
de xileno sobre muro.
Drawings for a mural 
painting on an elevator 
shaft. M Social Hotel 
(Singapore). Ink on paper. 
Drafts 1-6, 7-10, 23-29, 
30-35. Mural: xylene-
based paint on wall.
Drawings for a 
mural painting 
on an elevator 
shaft. M Social 
Hotel (Singapore). 
2017. 
Based on the concept 
of 19th Century muse-
ums as time capsules, 
Úrculo made a set of 
drawings of objects, 
samples, exhibits and 
structures in the style of 
a cabinet of curiosities 
or an anthropological 
museum, to be placed 
in the elevator shafts at 
the M Social Hotel  in 
Singapore designed 
by Philippe Starck. The 
drawings in this project 
are numbered and 
classified as exhibits 
in themselves, inside a 
display case which is 
the elevator itself. The 
elevator’s movement 
generates a cinematic 
effect, different at each 
floor, and differently 
perceived each time. 
The drawings depict 
partial fragments from 
nature’s reality, like a 
huge jigsaw puzzle 
requiring multiple 
points of view. Archi-
tectural drawing is 
here included in the 
building itself, and 
interacts with users 
showing how each 
observes their surround-
ings in a unique way.
Dibujos para un 
mural en el hueco 
de un ascensor. 
MSocialHotel 
(Singapur). 2017. 
Basado en la idea de 
los museos del siglo 
XIX como cápsulas del 
tiempo, Luis Úrculo 
preparó una colección 
de dibujos de objetos, 
muestras, estructuras y 
otras piezas, como si 
fuera un gabinete de 
curiosidades o un gran 
museo antropológico, 
para vestir los huecos 
de los ascensores 
del MSocialHotel de 
Singapur, diseñado 
por Philippe Starck. Un 
proyecto en el que los 
dibujos son numerados 
y clasificados, a su 
vez, como objetos 
en sí, dentro de una 
vitrina que no es otra 
que el propio elevador. 
El movimiento del 
ascensor crea un viaje 
cinematográfico, dis-
tinto en cada piso, que 
el observador ve de 
manera diferente cada 
vez. Son fragmentos 
de una naturaleza real, 
parciales, que necesi-
tan de varios puntos de 
vista, como si fuese un 
gran rompecabezas. 
Es la inclusión del dibu-
jo arquitectónico dentro 
del propio edificio, 
interrelacionándolo con 
el usuario para explicar 
que cada uno observa 
su alrededor de mane-
ra única. 
Luis Úrculo
Artista multidisciplinar cuya formación de arquitecto ha guiado la investigación y desarrollo de su 
trabajo. Interesado en todo lo periférico a la arquitectura, los procesos, desarrollos y planteamientos, 
su obra artística siempre crea nuevos escenarios no contemplados, donde la ilustración, el dibujo 
y la instalación adquiere un peso importante. Ha expuesto en la XI Bienal de Venecia, The Metro-
politan Museum of Art (Nueva York), MAXXI (Roma), Tokyo Wonder Site (Tokio), MAC Quinta 
Normal (Chile), ArtiInstitute (Chicago), Matadero (Madrid), La Casa Encendida (Madrid), Centro 
de Arte Tabacalera (Madrid), Fabrica Features (Lisboa), The Popular Workshop (San Francisco), 
Zona Maco (México), ArteBA (Buenos Aires), NADA Ny (New York), Transculturelles des Abattoirs 
(Casablanca), National Glyptoteque (Atenas), Bienal Iberoamericana de Medellin, ArtBasel 2010 
o CutLog Art Fair FIAC10 (París), entre otros. Tiene obra en la colecciones de The Metropolitan 
Museum of Art (Nueva York) y el CAC (Centro de Arte Contemporáneo) de Málaga (España).
A multidisciplinary artist whose work and 
research have been guided by his training as 
an architect. Úrculo is interested in everything 
that surrounds architecture- from approaches 
to processes and developments-, and his artis-
tic work opens up unexpected scenarios where 
installations and drawing become highly signif-
icant. His work has been exhibited at the 11th 
Venice Biennale, the Metropolitan Museum of 
Art  in New York, MAXXI (Roma), Tokyo Won-
der Site, MAC Quinta Normal (Chile), the Art 
Institute  of Chicago, Matadero (Madrid), La 
Casa Encendida (Madrid), Centro de Arte Taba-
calera (Madrid), Fabrica Features (Lisbon), 
the Popular Workshop (San Francisco), Zona 
Maco (México), ArteBA (Buenos Aires), NADA 
NY (New York), Transculturelles des Abattoirs 
(Casablanca, Morocco), National Glyptoteque 
(Athens), Bienal Iberoamericana de Medellin, 
ArtBasel 2010, or the CutLog Art Fair FIAC10 
in Paris, among others. Some of his works are in 
the permanent collections of  the Metropolitan 
Museum of Art in New York and the CAC (Cen-
tro de Arte Contemporáneo) in Málaga (Spain).
luisurculo.com
+info
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Gonzalo del Val
Arquitecto por la Escuela de Arquitectura de la Universidad 
Europea de Madrid UEM y Matrícula de Honor y Máster en Inves-
tigación de Proyectos Arquitectónicos Avanzados de la ETSAM. 
Actualmente es profesor de proyectos en la Escuela de Arquitec-
tura de la Universidad Europea de Madrid y profesor de dibujo 
en el Instituto Europeo de Diseño IED de Madrid. Sus trabajos 
han sido mostrados y publicados en diferentes exposiciones y 
medios especializados y han sido premiados en diversos concursos 
internacionales, destacando el primer premio del concurso Pas-
ajes-iGuzzini 2009-2011, finalista en Archiprix International Mit/
Usa-Cambridge 2011, distinción en el concurso OperaLAB para la 
Opera Nacional de Polonia, accésit para el Concurso de Arquitec-
tura Transitarte organizado por el Ministerio de Educación, Cul-
tura y Deporte de España o el segundo premio por la propuesta 
de transformación de la sede del Banco Polaco PKO en Varsovia. 
Del Val holds a B.Arch. from Universidad Europea de Madrid and a Masters Degree in Advanced Archi-
tectural Projects Research from ETSAM. He is currently projects professor at Universidad Europea’s 
School of Architecture, and drawing professor at Instituto Europeo de Diseño in Madrid. His work has 
been exhibited at different venues and reviewed in specialised publications, and has earned him numerous 
awards at international competitions, such as the first prize at the 2009-2011 Pasajes-iGuzzini Awards, a 
nomination for the 2011 Archiprix International from the MIT, special mention at the OperaLab contest 
for Poland’s National Opera, honourable mention at the Transitarte Architecture Contest organised by 
Spain’s Ministry of Education, Culture and Sports, or the second prize for the project for the renovation 
of the headquarters of Bank Pekao in Warsaw, Poland.
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A photographer on a 
low budget wanted an 
open, flexible space 
in a semi-basement 
with little natural light, 
located in a dilapidat-
ed, low quality build-
ing in a pedestrian 
backstreet, in an area 
of social housing from 
the 1960s in Madrid’s 
periphery. The venue 




workshop, and site for 
hosting events, and 
had to be capable of 
adapting to different 
programs simultane-
ously.
To fulfil these require-
ments, Del Val 
designed a contingent, 
affective space aimed 
at easing social and 
working relations. 
Maximising the use of 
space, sharing infra-
structures, and mobi-
lising outdoor space 
were to be the project’s 
guidelines. The space 
was split into twin 
sections, divided by a 
shared compact struc-
ture where basic facil-
ities are located. The 
hard-boundary brick 
wall in the pre-existing 
façade became a soft 
strip between indoors 
and outdoors. A veg-
etable filter, a security 
veil, and a container 
for affects were the 
material strategies that 
rendered both the interi-




de un local en la 
calle Alcalá, 489 
(Madrid. España). 
2016. 
Una fotógrafa con 
un presupuesto muy 
reducido quiso poner 
en marcha un espacio 
abierto y flexible en 
un semisótano poco 
iluminado en un calle-
jón peatonal de un 
conjunto de viviendas 
sociales de los años 
60, situado en un 
edificio degradado 
y de baja calidad 
en el extrarradio de 
Madrid. Un lugar que 
pudiera ser usado 
como estudio de foto-
grafía, co-working, 
espacio para eventos, 
showroom, escuela, 
taller… pero que 
tuviera la capacidad 
de simultanear progra-
mas variados. Así, los 
arquitectos plantearon 
un espacio contingente 
y afectivo que favo-
reciera las relaciones 
sociales y laborales 
a través de una serie 
de premisas: máximo 
aprovechamiento, 
compartir infraestruc-
turas y participar del 
exterior. Para ello, el 
local se divide en  dos 
espacios gemelos 
gracias a una pieza 
compartida y compac-
ta que contiene servi-
cios e instalaciones. 
El límite que formaba 
el muro de ladrillo 
de fachada existente 
se transformó en una 
banda amable entre 
el interior y el exterior, 
un espacio intermedio. 
Un filtro vegetal, un 
velo de seguridad y un 
contenedor de afectos 
son las estrategias 
materiales que hicieron 
más funcional tanto 
el interior como el 
callejón. 
Twin Twin. Remodelación 
de un local en la calle 
Alcalá, 489 (Madrid. 
España). Arquitectos: 
Pepe Susín y Gonzalo del 
Val. Fotografías: David 
Díez DDZ.
Twin Twin. Renovation of 
a venue at 489 Alcalá 
Street (downtown Madrid, 
Spain). Architects: Pepe 
Susín & Gonzalo del Val. 
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Pabellón de información 
para la Capital 
Europea de Cultura 
2016 (DSS2016). San 
Sebastián (España). 
Arquitectos: Zuloark, 
Alberto Rey y Tipi Studio. 
Coordinación: Viuda 
de Ramírez: Uxue Peña, 
Camelia Ciruelos, 
Manuel Muñoz, Patxi 
Camón, Juan Carlos 
Gómez y Germán Díaz. 
Arquitecto Técnico: Asier 
Tellería. Fotos: Zuloark y 
Lourdes Cabrera. 
Information pavillion, 
2016 European Capital 
of Culture (DSS2016). 
San Sebastián (Spain). 
Architects: Zuloark, 
Alberto Rey and Tipi 
Studio. Coordination 
by Viuda de Ramírez: 
Uxue Peña, Camelia 
Ciruelos, Manuel 
Muñoz, Patxi Camón, 
Juan Carlos Gómez and 
Germán Díaz. Building 
Engineer: Asier Tellería. 









Seeking to intervene in 
San Sebastian’s public 
space, 278 bowtie 
benches- made by the 
architects themselves- 
were assembled into a 
pavilion that functions 
as a kind of chrysalis. 
The project does not 
derive from architec-
tural premises, but is 
rather an exercise on 
urbanistic rethinking. 
The bow-tie benches 
have a metallic frame 
and wooden seats that 
can be combined in 
different ways. While 
the seats face inwards, 
forming a single wood-
en surface, the metallic 
frames and the legs 
face outwards (at the 
heart of the Concha 
Beach promenade) 
serving as supports for 
a waterproof tarpaulin 
that covers the whole 
pavilion. Aesthetically 
and conceptually, the 
pavilion also alludes 
to the infamous Dazzle 
Camouflage adopted 
by the British Royal 
Navy during WWI (a 
pattern of contrasting 
colours intended to 
confuse the German 
U-Boats), which in this 
case is presented in 
the blue and white that 
are emblematic of San 
Sebastian. The use 
of benches that can, 
once dismantled, be 
re-deployed and used 
in different parts of the 
city enhances the eco-
logical dimension of 
the project. Once the 
cultural event is over, 
the pavilion will be 
remembered tanks to 
the dissemination of its 
structural components.  
Pabellón de 
información para 
la Capital Europea 





blaje de 278 piezas 
de bancos Pajarita 
–construidos por los 
propios arquitectos– se 
crea un pabellón que 
busca la intervención 
del espacio público de 
Donostia mediante un 
edificio que funciona 
como una crisálida 
ensamblada. La pro-
puesta no parte de 
la arquitectura, es un 
ejercicio de urbanismo 
para pensar la ciudad. 
Estos nuevos bancos 
Pajarita tienen una 
estructura metálica y 
asientos de madera 
que pueden combi-
narse de diferentes 
formas. Los asientos 
quedan hacia el 
interior, haciéndose 
un continuo de made-
ra, mientras que las 
estructuras y las pantas 
miran hacia fuera (en 
el corazón del paseo 
de la playa de la Con-
cha) para convertirse 
en los soportes de 
Zuloark
Zuloark is a group of architects, designers, build-
ers and thinkers working in the fields of architec-
ture, urbanism, design, research, development and 
teaching. They have developed strategies for urban 
action and participation through research and pro-
jects for the shared construction of public space. 
Their work has received awards such as the 2013 
Golden Nica (for El Campo de Cebada, Madrid), 
second and third prize at Europan IX,  or the 2012 
Arquia/Próxima prize (for Inteligencias Colectivas, 
a project developped within the Zoohaus plataform). 
They were finalists at the 11th Spanish Architec-
ture and Urbanism Biennial (Gran Vía/Gran Obra). 
They also took part in furniture design and produc-
tion projects which were exhibited (and used) at 
DSS2016EU (San Sebastián, 2016 European Cap-
ital of Culture), Museo Reina Sofía (Madrid) or at 
Feria de Madrid-IFEMA Convention Centre.
Zuloark es un grupo de arquitectos, diseñadores, constructores y pensadores que operan en los campos de la 
arquitectura, el urbanismo, el diseño, las pedagogías, la investigación y el desarrollo. Han desarrollado estrate-
gias de acción urbana y participación a través de proyectos de investigación y de construcción participada de 
espacio público. Su trabajo ha sido reconocido nacional e internacionalmente con premios como el Golden Nica 
(2013) concedido a El Campo de Cebada (Madrid), un segundo y un tercer premio en Europan IX o el premio 
Arquia/Próxima (2012) a Inteligencias Colectivas desarrollados dentro de la plataforma Zoohaus y ha sido 
finalista en la XI Bienal Española de Arquitectura y Urbanismo (Gran Vía/Gran Obra). También participa 
en proyectos de diseño y construcción de mobiliario que se han expuesto (y utilizado) para DSS2016EU (San 




una lona que imper-
meabiliza el pabellón 
en su conjunto. El 
pabellón sugiere, a 
su vez, un guiño esté-
tico y conceptual al 
camuflaje Dazzle que 
la Marina Británica 
utilizó para engañar a 
los U-boots alemanes, 
pero se presenta con 
los colores blanco 
y azul de la capital 
guipuzcoana. Al ser un 
pabellón realizado de 
bancos, el componen-
te ecológico se hace 
mayúsculo, para su 
posterior reutilización y 
reparto entre diferentes 
agentes locales, una 
vez desmantelado. 
Así, terminado el even-
to cultural, el pabellón 
quedará diseminado y 
recordado. 
46-47_ARCH_Val_Zuloark.indd   47 19/10/17   12:25
Ministerio de Asuntos Exteriores y de Cooperación de España
Ministry of Foreign Affairs and Cooperation of Spain
Ministro de Asuntos Exteriores y de Cooperación
Minister of Foreign Affairs and Cooperation
Alfonso Dastis
Secretario de Estado de Cooperación Internacional y para Iberoamérica
Secretary of State for International Cooperation and for Latin America
Fernando García-Casas  
Director de la Agencia Española de Cooperación Internacional para el Desarrollo
Director of Spanish Agency for International Development Cooperation
Luis Tejada
Director de Relaciones Culturales y Científicas
Director of Cultural and Scientific Relations
Roberto Varela
Jefe de Departamento de Cooperación y Promoción Cultural










 @archipaper_es                archipaper
01-05_ARCHIPAPER_intro.indd   48 19/10/17   11:38
